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Il libro




“Per più di vent’anni mi sono dedicato alla biologia, la scienza della vita, in modo analitico e rigoroso. Mentre portavo avanti il mio impegno in campo scientifico, coltivavo quasi in segreto l’altra mia grande passione: la musica. A quarant’anni, ho iniziato a condividerla col mondo, ed è arrivato il grande cambiamento della mia vita: le persone hanno cominciato a riferirmi gli effetti straordinari che la mia musica aveva avuto su di loro. I riscontri empirici spaziavano dal settore sanitario, assistenziale e ospedaliero a quello educativo e dell’espressione artistica, fino all’ambito olistico e del benessere. Da scienziato, ho iniziato a documentarmi e presto ho scoperto che biologia e musica potevano integrarsi come diverse prospettive di una stessa realtà: la nostra salute.”

Emiliano Toso, biologo cellulare e musicista compositore, ideatore del progetto “Translational Music”, ci accompagna alla scoperta della relazione sorprendente che esiste tra il mondo silenzioso delle nostre cellule e la musica, e di come questo incontro influenzi la nostra mente e il nostro benessere. Prendendo le mosse dalle più recenti scoperte scientifiche, che spaziano dall’epigenetica alla sonocitologia, Toso ci racconta, anche attraverso molte testimonianze dirette, gli effetti benefici della musica sul riequilibrio emozionale, le prestazioni cognitive, la qualità del sonno, la gravidanza, la terapia neonatale ma anche, a livello più profondo, sulle nostre cellule. Secondo Toso, siamo di fronte alla fase embrionale di una nuova medicina rigenerativa, e comprendere e utilizzare il codice della musica apre nuovi orizzonti da esplorare: “Ora sappiamo che esistono livelli più sottili che possiamo percepire con l’intuizione e che questa risonanza può far vibrare le nostre cellule”.

Con una selezione di composizioni da ascoltare e alcune esperienze da provare per sperimentare il potere benefico del suono sulla mente e sul corpo, In armonia cambia il nostro modo di percepire e ascoltare la musica, mostrandoci una nuova via al benessere.








L’autore




[image: Emiliano Toso]Emiliano Toso, biologo cellulare, PhD, è stato direttore di laboratori di ricerca in ambito internazionale. Dal 2013 ha integrato la scienza con la sua passione per la musica creando il progetto “Translational Music, un mare di cellule sotto un cielo di musica”. Viene invitato come relatore e musicista compositore in eventi internazionali che uniscono scienza, arte e spiritualità. Le sue composizioni vengono utilizzate in ambienti sanitari, educativi, assistenziali e di benessere di tutto il mondo. È stato il primo musicista a suonare con un pianoforte a coda accordato a 432 Hz in una sala operatoria durante un delicato intervento.
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In armonia

Un viaggio alla scoperta del sorprendente legame tra la musica e le nostre cellule
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In armonia




Alla Vita








Il segreto di Sola




Sol amava camminare.

Lo vedevano nei boschi in tutte le stagioni. In autunno si lasciava attraversare dai colori e dai profumi delle foglie appena cadute e i pensieri disegnavano nella sua mente paesaggi malinconici.

La neve stuzzicava la sua fantasia e rotolandocisi sognava nuvole di panna montata.

I fiori poi lo incuriosivano e, rincorrendo le api e gli uccelli nei prati, sentiva nascere dentro di sé l’allegria e il ritmo della vita.

Amava tuffarsi nei torrenti e nel mare d’estate per godersi il fresco dell’acqua che accarezza la pelle dorata.

La vita di Sol era semplice e sincera e nessuno poteva immaginare che nascondesse un potente segreto.

Sol sentiva la Natura.

Al suo quaderno rosso, che teneva nascosto sotto il letto, una notte aveva confidato che ogni abitante della Terra esprime (è) musica.

Lui sentiva quella musica chiara nella sua mente o, meglio, nel suo cuore.

La neve cadendo creava un’atmosfera dolce e rilassante che lo faceva sentire abbracciato alla sua mamma che lo allattava.

Le stelle del cielo erano piccolissime note di pianoforte che lo facevano viaggiare nello spazio, dove incontrava la voce della luna e la coda di una stella cadente verso cui si tuffava per nutrirsi della sua luce.

Gli uccellini della primavera lo accompagnavano in un cerchio di amici che aprivano il cuore e con le lacrime agli occhi formavano un’orchestra di infiniti sguardi.

Sol sentiva il battito della Madre Terra scaldata dal sole e la potenza del vento che avvolgeva i filari dei pioppi.

Sol sentiva il perfetto combinarsi dei ritmi che lascia trasparire l’intelligenza della natura. Capiva che tutto è armonia, che tutto è perfettamente accordato e genera infiniti percorsi melodici.

Ogni giorno si meravigliava per la semplicità con cui la natura riusciva a mescolare tutti quei profumi e quei movimenti, tutte quelle vibrazioni di abitanti così diversi tra loro. Sentiva che era proprio tale diversità ad arricchire il disegno che si dispiegava davanti a lui e le musiche che sentiva comporsi dentro di sé.

Col passare del tempo Sol cresceva e i suoi pensieri e la sua curiosità aumentavano. Cercava di capire le fasi che compongono il ciclo vitale di una pianta, osservava gli spostamenti dei pianeti tra le stelle, provava a interpretare i disegni degli stormi di uccelli e dei banchi di pesci. Analizzava ogni parte del suo organismo e il suo funzionamento. Avrebbe voluto scoprire il segreto di ogni cellula del corpo, della natura, dell’universo.

Ogni giorno aggiungeva un tassello al suo enorme puzzle, ogni giorno scopriva che una finestra che si apre alla conoscenza ne nasconde mille altre nuove da esplorare.

Un giorno però Sol si accorse di non sentire più la musica della natura. Ormai la sapeva interpretare molto bene con la matematica e con la logica della sua mente, ma il suo cuore aveva perso la capacità di sentire quei suoni che fino a poco prima lo facevano meravigliare senza sapere di preciso il perché.

Così Sol si fermò e decise di farsi il regalo più bello della sua vita.

Si fermò per un giorno intero, sdraiato nudo nel silenzio di un prato a fissare il cielo azzurro, solo e abbandonato a se stesso nel silenzio profondo della sua anima.

In pochi attimi i pensieri e le formule della sua mente lasciarono spazio al battito del suo cuore e Sol iniziò a sentire di nuovo il suono delle nuvole che scorrevano nel cielo e dei soffioni che disegnavano sottili traiettorie nell’aria.

Sol pianse di gioia. A un tratto riusciva ancora a immergersi nell’estasi dell’ascolto più profondo della natura e a percepire quella meravigliosa semplicità che stava dimenticando.

Sol sentiva di nuovo il suo cuore scaldarsi, con la rinnovata consapevolezza di chi ha provato a scomporre ogni cosa con la mente.

Sentiva che la musica che aveva sempre percepito altro non era che la matematica che prendeva vita. Sentiva che quella semplicità che lo stupiva poteva veramente essere il riassunto di tutte le formule razionali.

Sol capì che la natura può essere interpretata con la mente che si sofferma ad analizzare ogni piccola parte cercando di incasellarla nelle più rigide formule oppure può essere vissuta e sentita con il cuore, attraverso la sua dolce musica in movimento, come alzandosi in volo si può vedere tutto in modo più chiaro, semplice e ordinato.

Doveva raccontare ogni cosa al suo quaderno rosso, ma non riusciva a trovare le parole per esprimere la gratitudine e lo stupore che lo avevano accompagnato in questo meraviglioso viaggio.

Stanco e felice, con la sua deliziosa barba bianca, si sedette al pianoforte e rivisse il cammino del suo cuore; poi dipinse sui muri ciò che aveva sentito nel corso delle sue peregrinazioni in cielo e infine sulle pagine del quaderno scrisse gli appunti del suo viaggio.

Posò il quaderno e il pennello. Si sdraiò sul letto di prato e di stelle e si lasciò accarezzare dalla brezza e dagli spruzzi del mare.

Chiuse gli occhi, felice e leggero, in un profondo respiro.

In quel corpo meraviglioso la sua anima aveva sperimentato come l’uomo, ospite di questa Terra, può spostare dolcemente la sua prospettiva di vita concedendosi la corsa, il silenzio, la musica e i passi di un’esperienza unica che può essere raccontata solo dal cielo stellato che si riflette nel mare calmo d’estate.





a. Durante la lettura di questo racconto ti consiglio di tenere in sottofondo il brano Portrait II del mio album “Love Seeds”.










Introduzione




Cellule e musica sono davvero mondi separati? Per più di vent’anni mi sono dedicato alla biologia, la scienza della vita, in modo analitico, minuzioso, rigoroso. All’università e in laboratorio ho studiato con passione i componenti più piccoli del nostro corpo, ma ho sempre avvertito il limite di dover descrivere la vita attraverso strumenti che consideravo insufficienti.

La cellula rappresentata in un libro di biologia è affascinante ma piatta, statica, apatica, e spesso mi sono chiesto quale elemento potesse descrivere al meglio il movimento delle cellule, l’alito che le fa vibrare e trasformarsi di continuo.

Se ascoltiamo con attenzione il nostro corpo, la comunità di cinquantamila miliardi di cellule di cui siamo fatti, possiamo sentire anche gli influssi delle emozioni e dei sentimenti: qualcosa che non può essere espresso dalla matematica o dalla chimica.

Mentre portavo avanti il mio impegno nel campo della ricerca scientifica, in un’altra parte della mia vita, quella privata e intima, coltivavo quasi in segreto la mia seconda grande passione: la musica. Se il mio rapporto con la biologia è stato di tipo scientifico, accademico e pubblico, i miei studi e la mia esperienza con la musica sono nati e cresciuti in modo spontaneo, quasi selvaggio e, soprattutto, senza alcun giudizio.

Di fronte al mondo ero un biologo, uno scienziato con una carriera avviata, oggetto di riconoscimenti accademici e sociali, ma allo stesso tempo, nell’intimità della mia casa, ero un musicista guidato dall’intuito e dall’istinto.

A quarant’anni anni, lasciandomi travolgere da un’infinità di eventi sincronici, ho iniziato a condividere la mia musica col mondo. Non mi aspettavo nulla da questa pazzia e invece è arrivato il grande cambiamento della mia esistenza.

Le persone hanno cominciato ad ascoltare e a far ascoltare le prime registrazioni e a riferirmi gli effetti straordinari che la mia musica aveva avuto sul loro corpo e nella loro vita. I riscontri empirici spaziavano dal settore sanitario, assistenziale e ospedaliero a quello educativo e dell’espressione artistica, fino all’ambito olistico e del benessere.

La storia della bambina che ha parlato dopo una diagnosi di mutismo cronico, quella della giovane ragazza che è uscita dal coma e ha avuto un recupero che ha lasciato i medici a bocca aperta, quella della mamma di tre gemelli che ha finalmente risolto il problema della nanna e migliorato la qualità della vita di tutta la famiglia e tante altre mi hanno entusiasmato e sorpreso.

Da scienziato, ho iniziato a documentarmi e a studiare gli effetti della musica sul corpo e presto ho scoperto, con lo stupore di un bambino, che biologia e musica, le mie due più grandi passioni, possono integrarsi come diverse prospettive di una stessa realtà: la nostra salute.

La vita ha deciso di espandere la mia visione di scienziato permettendomi di diventare testimone dei raffinati cambiamenti e comportamenti che il nostro corpo mette in atto quando è esposto al suono e alla musica. Ed è questo viaggio di scoperta che voglio condividere con te nelle prossime pagine.








1

Il punto di partenza




Un segnale da cogliere

Credo che il modo migliore per cominciare a raccontare questa incredibile avventura, grazie alla quale ho scoperto le infinite connessioni energetiche che ci legano all’ambiente in cui viviamo, sia quello di descrivere un momento di difficoltà. Molto spesso sono proprio gli ostacoli a insegnarci qualcosa di importante su noi stessi e a portarci a un livello più alto, che prima non potevamo neanche immaginare. Per poterlo fare, però, bisogna superare la paura di cambiare le abitudini che ci ancorano alle nostre sicurezze, a quei punti di riferimento che non vorremmo dover abbandonare per affrontare l’ignoto.

Per me questa difficoltà si è presentata quasi come un enigma, un problema che non riuscivo a risolvere perché non riuscivo a comprenderne la causa. Stavo realizzando il sogno di qualsiasi ricercatore: poter costruire un gruppo di lavoro per sviluppare nuove metodologie in cui nessuno inizialmente credeva. Avevo a disposizione i locali, le strumentazioni più innovative e la possibilità di assumere nel mio team collaboratori scelti da me. Ero davvero felice e ogni mattina uscivo di casa con la gioia negli occhi, sapendo già di poter nutrire la mia curiosità e il mio entusiasmo e quelli dei miei meravigliosi collaboratori.

Avevo inoltre la possibilità di partecipare a convegni in cui potevo far conoscere le scoperte del mio team agli altri laboratori distribuiti in tutto il mondo: Praga, Barcellona, San Francisco, Mumbai, Copenaghen, Londra, Parigi… posti incantevoli che non vedevo l’ora di raggiungere e di esplorare, per dare il mio contributo alle conferenze e per incontrare culture diverse.

Eppure, dopo alcuni viaggi, cominciò a verificarsi un problema inatteso che mi creava molto disagio: qualche giorno prima della partenza mi sentivo debole, con le gambe molli, lo stomaco teso e la temperatura corporea irregolare. Orecchie bollenti, mani e piedi gelati. Avevo voglia di chiudere gli occhi e stendermi in silenzio sul letto. Il solo pensiero di dover preparare la valigia e stare lontano da casa mi metteva ansia e mi faceva sentire lento e fragile. Non capivo come mai pur essendo così felice di partire il mio corpo mi mandasse quei segnali.

Per i primi viaggi riuscii a risolvere il problema con un farmaco, un po’ di riposo e di pazienza. Poi però il mio corpo cominciò a peggiorare ulteriormente, fino a richiedere l’intervento del medico. Avevo quasi sempre la febbre alta ed ero costretto a prendere antibiotici e antipiretici per affrontare il viaggio in aereo e la fatica di partecipare a riunioni, pranzi e cene di lavoro, di parlare in una lingua straniera, di rispondere alle domande nelle sessioni in aula.

L’apice lo raggiunsi qualche giorno prima di una trasferta in California che aspettavo da settimane. Cominciò a manifestarsi la solita debolezza, poi arrivarono la febbre e il bruciore alla gola. Il medico mi prescrisse il consueto antipiretico e poi un antibiotico che nel giro di tre giorni avrebbe dovuto risolvere la situazione. In realtà dopo un solo giorno mi ritrovai a letto con le allucinazioni e oltre a non avere più la forza per muovermi non avevo neppure la lucidità mentale per capire cosa fare. La sentenza del medico stavolta fu davvero inesorabile: non potevo affrontare il viaggio!

Così, come spesso ci accade quando la vita ci sorprende e ci costringe a cambiare improvvisamente direzione, decisi di fare il punto e di tentare di capire quello che stava succedendo. Non era più possibile ignorare i messaggi che il mio corpo continuava a mandarmi. Ricordo di aver condiviso con gli amici e i familiari la stranissima condizione che mi trovavo a vivere. Fu mia mamma Wilma, in un pomeriggio a casa mia, a dirmi: «Caro Emi, a me sembra che dovresti cercare di pensare alla tua mente, al tuo cuore. Queste reazioni ogni volta che devi affrontare un viaggio, che tra l’altro non vedi l’ora di fare, sono troppo anomale, deve esserci una causa profonda». E a quel punto mi consigliò di provare una lezione di yoga. Ero stato proprio io a farle conoscere questa disciplina, regalandole l’iscrizione a un corso cinque anni prima, perché credevo che potesse esserle utile per gestire alcuni momenti di ansia. In realtà non avevo neanche ben chiaro di cosa si trattasse.

La mia prima reazione fu quella di sorridere e declinare l’invito; poi, dopo alcuni giorni, pensai di parlarne con il mio migliore amico Emanuele, che con spirito di fratellanza mi propose di partecipare a una sessione insieme.

Incontri illuminanti

Così mi decisi a chiedere a un’incredula mamma Wilma quale fosse il materiale da portare a una lezione di yoga e una sera ci ritrovammo tutti e tre, più qualche altro allievo anziano, nella palestra del maestro Ignazio, che ci descrisse brevemente l’approccio della sua scuola e quindi ci guidò in una serie di posizioni del corpo (asana) di una lentezza per me disarmante. Io ed Emanuele ci guardavamo, sorridevamo e non vedevamo l’ora di lasciare quel posto così triste per poter tornare alla nostra vita frenetica fatta di lavoro, tennis e obblighi familiari. Poi, a poco più di mezz’ora dalla fine, Ignazio ci chiese di sdraiarci, chiudere gli occhi, ascoltare una musica dolce e rilassante, e provare a visualizzare le sue parole sussurrate dal cuore. Credevo di addormentarmi, invece accadde qualcosa di stupefacente che ricorderò per tutta la vita. A un certo punto mi ritrovai nel completo silenzio, senza più nessuna visualizzazione, e feci l’esperienza di toccare con un dito un raggio di luce. Un contatto, rapidissimo e intenso, verso qualcosa che riconobbi in un ricordo lontano. Una malinconia e la meraviglia del bambino che ritrova un’esperienza ormai dimenticata. Boom! Si riaccesero le luci della sala e riaprii gli occhi, disorientato e confuso per ciò che avevo appena vissuto. Lo raccontai a Ignazio con tutto il mio stupore e lui, come se nulla fosse, mi disse che era perfettamente normale: «Dormici su e vedrai che starai bene nei prossimi giorni».

Ero troppo curioso di rivivere quell’esperienza e la settimana successiva decisi di frequentare un’altra lezione, naturalmente senza Emanuele, che non volle ripetere la sessione. Ritrovai ancora l’esperienza della volta precedente e continuai per molte settimane, anche se non sempre riuscivo a contattare quella luce. Non capivo cosa mi stesse accadendo, ma dentro di me sentivo che quella pratica poteva veramente farmi stare bene, come se andasse a nutrire qualcosa di profondo che aveva bisogno di essere ricontattato dopo tantissimo tempo. Lo yoga e le asana non erano certo la mia passione: dopo tutto il giorno passato in ufficio e in laboratorio non vedevo l’ora di giocare a tennis o correre o ballare per sfogare le energie corporee. Eppure il contatto con quella luce era importante, così cominciai a cercare altre pratiche simili allo yoga ma un po’ più dinamiche. Provai la danzaterapia e poi un percorso di bioenergetica in cui pian piano venni a conoscenza di strumenti inaspettati per riuscire a contattare il mio corpo e soprattutto le mie emozioni. Fu proprio la bioenergetica ad aiutarmi a “sbloccare” la mia parte emotiva, che fino a quel momento avevo sempre tenuto a freno, facendomi guidare esclusivamente dalla mente e dalla razionalità. Nell’ultimo incontro del corso di bioenergetica, l’insegnante Shunyata mi parlò di un biologo americano, un certo Bruce Lipton, e del suo libro che avrei dovuto assolutamente leggere: La biologia delle credenze. Mi propose anche un ritiro sciamanico che si sarebbe tenuto in un posto sperduto vicino a Lecco. Così, nello stesso periodo, i miei orizzonti cominciarono ad allargarsi sia dal punto di vista scientifico, con le teorie di Lipton, sia dal punto di vista spirituale, con un’esperienza che mi permise di accedere a una dimensione molto più immediata di contatto con le energie dell’Universo, al di là delle rigide strutture che avevo praticato fino a quel momento, caratterizzate da regole da non trasgredire e da giudizi esterni.

Il ritiro sciamanico fu un’esperienza davvero intensa. Ne uscii profondamente cambiato. Incontrai una spiritualità completamente nuova, una libertà mai sperimentata, la possibilità di seguire il volo della mia anima senza necessità di mediazione. Ciò che mi colpì di più fu l’assenza totale della dimensione del giudizio. Credo che sia stato anche grazie a questo passaggio che ho poi trovato il coraggio di suonare in pubblico. Nella musica esprimevo emozioni che tenevo gelosamente per me: componevo da decenni, ma nessuno aveva mai sentito una sola nota, neanche gli amici più cari o la mia famiglia. Per riuscire a condividere con altri una parte di me così intima, mi sono dovuto staccare dalla dimensione del giudizio. Penso che quel ritiro sciamanico abbia veramente contribuito ad aprire la porta a un cambiamento radicale della mia vita.

Tra l’altro, scoprii l’importanza dei cristalli nello sciamanesimo. Fin da piccolo ero attratto dalla bellezza dei cristalli e dei minerali, e spesso chiedevo al mio papà di accompagnarmi nelle miniere alla ricerca di nuovi esemplari da collezionare. Sentivo profondamente come la bellezza fosse alla base della natura: la meraviglia di un cristallo di quarzo, l’armonia del movimento di un puma o del volo di una libellula, la geometria perfetta di uno stormo di rondini o di uno sciame di moscerini. Adoravo creare cristalli da una soluzione satura di sale e andavo spesso alla ricerca di nuove componenti chimiche per veder crescere sotto i miei occhi nuovi colori e forme. Attraverso lo sciamanesimo appresi che i cristalli possono essere utilizzati in molti modi, anche per facilitare la guarigione e il passaggio di energia, e anche in questo ambito il mio orizzonte si allargò a dismisura.

L’altra “rivelazione” che mi investì in quel periodo avvenne nel settore della scienza, grazie al libro di Bruce Lipton.

Era il 2010, era da poco nata la mia seconda figlia Martina, ci trovavamo in vacanza in Sardegna e decisi di portare con me il libro di Lipton.

Lo leggevo la mattina appena alzato, con il passeggino vicino, sotto la pineta in riva al mare. Fu un’esperienza di coinvolgimento totale, a cui prese parte anche il mio corpo: il mio stomaco brontolava, avevo la pelle d’oca e il cuore in gola. Pagina dopo pagina stavo scoprendo quante conoscenze meravigliose non avevo mai preso neppure in considerazione durante i miei vent’anni di studi. Pensavo di aver studiato o approfondito ogni parte della biologia, invece il bello doveva ancora arrivare! Stavo scoprendo come un mio collega scienziato si potesse permettere di portare con sé in laboratorio le proprie emozioni e intuizioni, anzi la propria anima.

Nei suoi esperimenti con le cellule staminali, Lipton aveva scoperto che due cellule identiche nel loro patrimonio genetico, immerse in ambienti diversi, si esprimevano in maniera completamente diversa, differenziandosi. Questi risultati cominciavano a far supporre l’importanza dell’ambiente rispetto all’ereditarietà del nostro patrimonio genetico (DNA) e in seguito avrebbero fornito una spiegazione alle scoperte della genetica tradizionale. Quest’ultima infatti, dopo aver sequenziato il genoma umano, aveva rilevato che, per esempio, il 50 per cento delle donne che evidenziavano una predisposizione genetica al tumore al seno poi in realtà non si ammalavano. Ciò significa che il DNA non è una condanna senza appello, il destino cellulare espresso dai geni non è già scritto in partenza, ma l’ambiente in cui le cellule vivono determina il modo in cui esse leggono il proprio materiale genetico. La scienza che studia i motivi per cui questo accade si chiama “epigenetica”.

Il termine “epigenetica” è stato coniato da Conrad Hal Waddington (1905-1975) nel 1942, per definire “la branca della biologia che studia le interazioni causali fra i geni e il loro prodotto cellulare e pone in essere il fenotipo”. L’uso del termine nel linguaggio scientifico odierno si riferisce a tratti ereditari a cui non corrispondono modifiche della sequenza del DNA.1 In pratica, l’epigenetica ci dice che le nostre cellule hanno la capacità di decidere quali parti leggere del DNA (il loro libretto di istruzioni) e di inserire dei marcatori (una specie di segnalibro). In ogni momento della nostra vita noi e le nostre cellule possiamo cambiare i nostri segnalibri in base a come percepiamo i segnali dell’ambiente intorno a noi, e addirittura regolare il volume (in termini tecnici si chiama “livello di espressione genica”) con cui leggiamo ciascuna pagina del libretto di istruzioni. Questo accade perché gli esseri umani sono forme di vita complesse e quindi l’ambiente in cui sono immersi, con ogni cellula, è influenzato non soltanto dalle caratteristiche dell’ambiente ma anche dal modo in cui lo percepiscono: un esempio classico può essere l’effetto placebo, ormai riconosciuto da qualsiasi scienziato. Se siamo convinti di prendere un certo tipo di farmaco, il nostro corpo reagirà di conseguenza anche se in realtà stiamo assumendo una pastiglia di semplice zucchero. Oppure l’effetto nocebo, quando una determinata diagnosi può causare l’accelerazione di una malattia.

Queste scoperte sono rivoluzionarie perché al concetto di predestinazione (“se nel mio DNA c’è scritto che mi ammalerò di tumore, non ho via di scampo”) si sostituisce quello di responsabilità: anche se non sempre possiamo determinare le caratteristiche dell’ambiente in cui viviamo, sicuramente possiamo gestire il modo in cui lo percepiamo. Grazie all’epigenetica ora sappiamo che tale percezione determinerà istante per istante il modo in cui ciascuna cellula leggerà il proprio DNA, il modo in cui passerà dall’informazione alla materia durante il processo di rigenerazione cellulare. Questa nuova realtà è entusiasmante, ma può anche fare paura e generare resistenza perché riconduce la responsabilità a noi stessi.

Sentivo una curiosità e un’affinità incredibili verso conoscenze che non avevo mai esplorato durante i miei studi e che mi sembravano quasi proibite per il mondo scientifico che frequentavo. Venni a conoscenza di un seminario del dottor Lipton a Rimini e decisi di iscrivermi per poter incontrare dal vivo l’eroe che aveva scritto quel libro per me fondamentale.

Per quella trasferta naturalmente il mio corpo era in gran forma e riuscii a godermi ogni attimo del viaggio e del convegno. Anche in quell’occasione accadde qualcosa di molto curioso. A metà giornata gli organizzatori concessero al pubblico la possibilità di porre alcune domande da scrivere su post-it gialli. Eravamo più di mille iscritti, quindi nella scatola se ne accumularono parecchi. Ne vennero sorteggiati soltanto tre. Il primo era il mio! Così mi chiamarono sul palco e la mia domanda venne letta a Lipton proprio davanti a me: che emozione! Gli avevo chiesto quale tipo di ruolo avrebbe avuto il biologo in questa nuova era in cui la scienza stava esplorando il mondo dell’invisibile… lui mi rispose che il biologo doveva concentrarsi sulla tecnologia, sempre più capace di penetrare l’invisibile, ma anche tenere conto dell’anima, e che era necessario umanizzare la nuova scienza per comprendere anche l’aspetto emozionale e spirituale della realtà umana.

Da quel giorno provai con tutte le mie forze a contattare Lipton via mail, senza però ricevere mai risposta. Sentivo che in qualche modo avrei potuto contribuire a quel nuovo paradigma, ma naturalmente mi immaginavo in veste di scienziato puro e pensavo a ricerche e a esperimenti scientifici.

Continuai a tenermi aggiornato sulle pubblicazioni che riguardavano le ricerche di epigenetica e sui diversi argomenti trattati nella Biologia delle credenze, ma avevo un po’ perso le speranze di entrare in contatto diretto con lui.

Nel frattempo, però, grazie allo sblocco delle mie energie emotive, stava prendendo forma un progetto che fino a pochi anni prima non avrei mai pensato di mettere in atto. Ricorderò per sempre il momento in cui si delineò con precisione nella mia mente. Fu uno di quei momenti in cui si aprono improvvisamente percorsi nuovi e inaspettati, momenti che ci scuotono nel profondo.

Un progetto sconvolgente

Dal compimento dei trentanove anni avevo cominciato a pensare che il mio quarantesimo compleanno dovesse essere celebrato con un regalo importante. Un regalo che dovevo farmi io stesso, il più bel regalo della mia vita. Non è poi così facile decidere una cosa del genere. Ti devi conoscere, ascoltare, devi essere in grado di capire cosa in quel preciso momento della tua esistenza potrebbe renderti davvero felice, e avere il coraggio di scegliere quel regalo proprio per te, donandotelo in un piccolo rituale di gratitudine e di compassione per rendere il momento memorabile.

Così, dopo diversi mesi, una sera mentre uscivo dalla doccia, come un fulmine a ciel sereno un’idea folle ma di una chiarezza disarmante colpì la mia immaginazione. Registrare le mie composizioni preferite su un disco, per poterle ascoltare senza suonarle ogni volta al pianoforte e per regalarle agli invitati alla festa del mio compleanno.

Quel momento innescò una serie di eventi correlati che mi portarono alla realizzazione di un sogno. Posso solo definirla una sinfonia di sincronicità.

Auguro a tutti l’esperienza di un tornado di sincronicità, un momento della vita in cui in pochissimo tempo si verifica una serie di veri e propri miracoli, qualcosa che non sarebbe mai potuto avvenire per caso, un’orchestra di segnali che spostano la vita in una direzione nuova cambiando la nostra esistenza per sempre, facendoci ritrovare il nostro sé più autentico e profondo.

Spesso mi chiedo se ho avuto coraggio, ma credo fermamente che si possa più che altro parlare di fiducia. Mi sono reso abbastanza leggero da farmi spostare su quella nuova strada. Una strada diversa dalla vita precedente in cui il percorso era abbastanza definito, come i binari di un treno: laurea, dottorato, assunzione, ricercatore di laboratorio, responsabile di un laboratorio, responsabile di un’unità di laboratori, direttore di un intero reparto di unità, dirigente. Pensione.

Immaginavo che la mia parte più segreta, quella della musica, potesse uscire allo scoperto soltanto in quegli ultimi momenti in cui avrei avuto più tempo per coltivarla, magari per condividerla in parte con le persone che mi circondavano. Invece all’improvviso avevo l’opportunità, per i miei quarant’anni, di lasciarmi spostare verso una strada non più così definita, senza più binari, come un sentiero nel bosco, di sera, dove non sai bene cosa ci sarà dietro la curva successiva. Serviva fiducia nella sensazione che quella strada potesse unire le mie più grandi passioni, così lontane fra loro da creare traiettorie inaspettate e imprevedibili, ma necessarie per accompagnarmi verso il vero me stesso. Ecco cosa sentivo man mano che la vita mi presentava le tappe che sto per descrivere con la pelle d’oca al solo pensiero. Tali tappe le ho descritte centinaia di volte negli eventi a cui ho preso parte in questi ultimi nove anni, ma ogni volta un brivido mi accompagna, quasi sorpreso che sia accaduto proprio a me e proprio in quel modo.

Quella sera uscendo dalla doccia, ho sentito il desiderio di realizzare un CD che contenesse i brani più belli che avevo composto fino ad allora, per riascoltarli in qualsiasi momento. E poi ho pensato che magari avrei potuto regalarlo agli invitati alla mia festa di compleanno. Settanta persone avrebbero poi sentito a casa quella musica che rappresentava la mia parte più intima, più segreta, timorosa di un qualsiasi giudizio. Perché quella musica ero io, era la mia parte più delicata e profonda.

Dovevo capire però se realizzare un CD sarebbe stato veramente possibile. Pochi giorni prima, come conclusione di un ritiro sciamanico meraviglioso e incentrato sul cuore, mi ero regalato l’album “Landscape” di Nicola Boschetti, un chitarrista che si autoproduce. Quel ritiro mi aveva ispirato il brano Shamanic Meditation. Da qualche tempo avevo cominciato a suonare con l’accordatura a 432 Hz e avevo la sensazione che la mia musica fosse diventata più accogliente, più toccante, convincendomi gradualmente che fosse arrivato il momento di condividerla. La prima persona a cui pensai fu Bruce Lipton.

Il 5 marzo 2013 decisi di spedirgli quel brano. Era una registrazione davvero casalinga, suonata sul pianoforte digitale in modo del tutto improvvisato e pieno di imperfezioni. Scrissi senza alcuna aspettativa, spinto dal cuore e dalla follia del momento. Mi rispose immediatamente. Avevo appena messo a letto le mie due figlie, quando tornai al computer e lessi incredulo le sue parole: “La tua musica è bellissima, grazie per averla condivisa con me”. Ero sconvolto. Bruce Lipton aveva riconosciuto qualcosa nella mia parte artistica, più che in quella scientifica. Incredulo, decisi di mandargli qualche altro brano per verificare che non si fosse sbagliato. Gli inviai Father and Daughter Healing e Yellow, dedicati rispettivamente a mia figlia maggiore Chiara e alla piccola Martina. Ricordo ancora il momento in cui stavo per schiacciare il tasto Invio… Dopo alcuni giorni, Bruce mi rispose che la mia musica creava benessere e che nel suo ufficio tutti la stavano ascoltando. Diceva che ero nato per fare quel lavoro (non sapeva ancora che in realtà stavo svolgendo tutt’altra attività) e mi invitava a suonare al suo convegno in Italia, previsto per il settembre dell’anno successivo a Rimini. “Ci saranno un migliaio di persone e avrei piacere che tu potessi donare la tua musica ai partecipanti.”

Non avevo mai suonato di fronte a un pubblico. In quei giorni vivevo un misto di incredulità e paura, sicuro di dover declinare l’invito. Bruce mi incoraggiò in ogni modo, dicendomi che potevo suonare quanti e quali brani volevo, nel modo a me più congeniale. Ormai avevo imparato che i segnali di disagio vanno indagati e non ignorati, e cercai di capire da dove proveniva la mia paura.

In ogni concerto a cui avevo partecipato come spettatore, avevo sempre vissuto l’esperienza dell’artista che si esibisce su un palco separato dal pubblico che giudica la sua performance. Ecco la radice del mio malessere: avrei dovuto mettere a nudo la mia parte più intima, più fragile – la mia musica – davanti a persone che l’avrebbero giudicata.

Così pensai a come avrei potuto sentirmi unito anziché separato a chi mi avrebbe ascoltato. L’idea di una condivisione, di un cerchio, di un unico piano condiviso in modo da nutrirci reciprocamente mi faceva sentire al sicuro. In quel momento percepii che avrei dovuto suonare a piedi scalzi, per avvertire bene la terra che ci univa (e anche un po’ per radicarmi e non perdermi tra le nuvole). Inoltre nell’estate di quell’anno, durante un ritiro, avevo costruito un tamburo sciamanico, che fin da subito avevo sentito come un preziosissimo consigliere, un maestro che mi avrebbe indicato la direzione da seguire nel sentiero buio del bosco su cui mi ero lasciato spostare. Erano stati tre giorni molto intensi con lo sciamano Claudio della mia amata Cascina Gallo, perché il tamburo era stato preparato con tutta l’intenzione e con ciascuno degli elementi a me cari dei ritiri sciamanici. Simboli, preghiera, cristalli, canto, danza, aiuto e condivisione. Ognuno di noi aveva costruito il proprio compagno di viaggio, con un suono unico e inconfondibile. Fin dal primo battito, che ricordo ancora benissimo, ho percepito che quel tamburo sarebbe diventato un elemento indispensabile per i miei concerti.

Sentii che mi avrebbe aiutato a capire “cosa sono venuto a fare qui”, sia in generale (“cosa sono venuto a fare in questa vita”), sia in particolare prima di ogni concerto (“cosa sono venuto a fare in questo teatro, su questo palco”). Era importante che non mi confondessi, che ricordassi che non si trattava di un’esibizione, anche se magari vedevo l’occhio di bue che illuminava il pianoforte nel buio e il pubblico nel silenzio dell’attesa. Appena sentivo il suono del mio tamburo, in camerino, visualizzavo l’occhio di un grande animale (balena o elefante), antico, che mi ammoniva: “Fai attenzione, non confonderti, ricorda cosa sei venuto a fare qui! Sei venuto per condividere semplicemente una parte di te che può aiutare le persone che hai intorno. Mettici il cuore e non preoccuparti del giudizio, diverrete tutti insieme uno splendido nuovo organismo”. A Rimini, il tamburo mi avrebbe ricordato che quelle che avevo intorno erano persone splendide, persone proprio come me (in effetti l’anno precedente ero in mezzo a loro a scrivere la mia domanda sul post-it giallo!), e che sarebbe stato meraviglioso condividere proprio con loro la mia parte più intima, per la prima volta.

Nel frattempo proseguivo con la realizzazione del CD. Dovevo trovare un pianoforte, preferibilmente a coda (a casa ne avevo soltanto uno a muro), e un posto silenzioso in cui registrare.

“Silenzioso” non significa però soltanto “tranquillo”, ma anche al riparo da rumori che potrebbero venir registrati da un microfono sensibile e andare poi a finire nel CD. Provai in uno studio di registrazione, ma fu un’esperienza terribile: un ambiente completamente asettico, privo di finestre e di ogni contatto con il mondo esterno (ovviamente per isolarsi da qualsiasi rumore o distrazione), assieme al fonico (pianista di fama tra l’altro) che mi osservava mentre timidamente suonavo il mio brano Gratitude. Un’esperienza che decisi di non ripetere più, sebbene l’abbia presa in considerazione cinque anni più tardi per l’album “Love Seeds”.

Fu proprio Nicola Boschetti a propormi a quel punto di provare all’auditorium di Villa Piazzo a Pettinengo, dove c’era un bel pianoforte, e la mia immaginazione si scatenò subito: mi vedevo seduto tranquillo, da solo, davanti a quello strumento, con il sole e gli uccellini che mi si stringevano intorno per darmi il coraggio di condividere quella parte così preziosa e delicata di me.

Andai a parlare con il custode, un uomo burbero che mi permise di vedere e provare velocemente il pianoforte al piano superiore. Rimasi sconvolto da quanto quella rapida esperienza combaciasse con l’immagine che mi ero fatto il giorno prima e di nuovo mandai all’Universo il sogno di poter registrare la mia musica in quel luogo magico.

Scesi al pianoterra e decisi di condividere con il custode il mio sogno. «Di lavoro faccio tutt’altro, sono un ricercatore di laboratorio, ma per il mio compleanno vorrei registrare le mie composizioni mai condivise, e questo mi sembra davvero il luogo più adatto.»

Il burbero custode Andrea, con gli occhiali e i ricci biondi e la barba lunga dorata, mi guardò un po’ come si guarda un bimbo che si è appena perso al supermercato. Poi sparì per un attimo senza dire niente e tornò con un paio di chiavi. «Caro Emiliano, la tua storia mi piace. A luglio e agosto la villa sarà chiusa. Queste sono le chiavi, quando vorrai venire a ispirarti e registrare, fai come se questa fosse tua.»

Non potevo crederci! In quel momento sentii una forte spinta verso la realizzazione del mio sogno. Ricordo ancora la sensazione di poter entrare in quella villa, salire le scale nel silenzio dell’attesa e aprire la porta dell’auditorium. Inginocchiarmi in segno di ringraziamento sul parquet prima di aprire il pianoforte a coda Petrov. Poi l’idea di accendere il registratore e il pensiero che proprio quella avrebbe potuto essere la versione da condividere fuori dal mio mondo. Entravo con tutti gli spartiti che avevano accompagnato più di vent’anni di composizioni segrete. Scrutavo tra un brano e l’altro e intanto ripercorrevo tutte le emozioni più forti che avevo provato. Brani dedicati ai cristalli (malachite, labradorite, ametista), alle mie figlie (Chiara e Martina), a situazioni forti (imprevisti, celebrazioni, eventi inaspettati), alle emozioni (paura, amore, tristezza, desiderio, rabbia), agli elementi (acqua, aria, terra, fuoco) e a ricordi particolari che potevano essere descritti soltanto con la musica.

Iniziai a registrare Gratitude,a un brano che ho composto durante una domenica particolare. Per la prima volta ero rimasto da solo a casa con le mie due figlie, allora molto piccole (Chiara aveva cinque anni e Martina pochi mesi), e la giornata era stata alquanto faticosa (dovetti addirittura cambiare cinque pannolini a Martina). Quando mia moglie Elena rientrò, ero sfinito ma felice, e sentivo fortemente la vibrazione del ruolo di papà. In quel momento arrivò questo brano, che dovetti subito definire al pianoforte per poi scriverne la traccia sullo spartito. Ricordo vividamente la sensazione autentica della gratitudine che scorreva dentro di me pervaso da un’appagante stanchezza. L’ultima parte del brano l’ho poi composta direttamente a Villa Piazzo, mentre registravo.

Dopo aver registrato Gratitude, non ebbi più dubbi. Tra i mille brani a disposizione scelsi con una lucidità impressionante i dodici (e l’ordine relativo) che avrebbero dato origine al mio album, poi mi misi al lavoro per registrare. Cercavo di uscire prima dal lavoro o di ritagliarmi qualche ora nel weekend per entrare in quella sala e migliorare sempre più le versioni registrate. Un po’ come ho fatto scrivendo questo libro. Quando, dopo vari tentativi, trovo la modalità e il ritmo per esprimere qualcosa di nuovo che non ho mai fatto prima, il flusso mi rapisce e non vedo l’ora di portare a termine quel sogno che diventa realtà.

Così ho anche sentito di introdurre il brano Shamanic Meditation dal mio bastone della pioggia, Yellow dalla mia campana tibetana e Malachite dai cristalli che portavo con me durante le registrazioni. Il brano più difficile da registrare fu Neve e Margherite. Ispirato dal contrasto fra la neve ancora sulle montagne a maggio e le prime margherite nei prati, questo brano, già complesso di per sé tecnicamente, non trovava il momento giusto per essere registrato. Ricordo un pomeriggio in cui arrivò anche il temporale e l’ultimo giorno possibile in cui c’era una festa nel parco e si udivano in lontananza le musiche dell’aperitivo (ti svelo un segreto: ascoltando con attenzione si nota che la versione ufficiale è proprio quella originaria del CD!)

L’ultimo brano, Celebration!, lo composi interamente durante la registrazione e decisi di completare l’album con una bella risata delle mie figlie. Questo perché mi sembrava di aver portato a termine qualcosa di così incredibile da arrivare a spaventarmi un pochino (è una sensazione che ho tuttora) e volevo trovare il modo di alleggerire il momento. Inoltre ho sempre pensato che le grandi conquiste debbano essere accompagnate da una grossa risata.

Una volta selezionate le registrazioni soddisfacenti, cominciai a pensare al titolo e alla copertina. Il titolo “Translational Music”, che rimase per definire tutta la mia musica, arrivò molto chiaro per descrivere due piani paralleli, rappresentati dal gesto dei palmi delle mani sovrapposti e incrociati che si guardano senza toccarsi. Il piano più basso, quello della materia, delle cellule, della mia parte più scientifica e razionale, e quello più alto e sottile della musica. Immaginai che quelle composizioni partissero dalle cellule come emozioni che diventassero poi musica, una vibrazione leggera che poteva diffondersi velocemente in tutto il mondo per poi ricadere su miliardi di altre cellule come una pioggerellina dorata. Il termine “Translational” mi venne in mente pensando agli studi di medicina translazionale, in cui vengono estrapolate informazioni sulla salute umana a partire da esperimenti sulle cellule.

Molto interessante fu l’esperienza della creazione della copertina. Chiesi consiglio a Bruce, che mi propose due opzioni, ma c’erano problemi di copyright. Decisi di chiedere aiuto a mamma Wilma, che è acquerellista, e lei mi regalò l’immagine perfetta dopo aver ascoltato qualche brano dell’album. In tanti mi hanno poi detto che questa copertina rende la mia musica visibile, dando vita a una splendida alchimia sensoriale. A partire da quel momento mia madre tradusse ogni brano in acquerello per permetterci di fondere la prospettiva musicale con quella figurativa e di creare un’esperienza davvero olistica. In pratica lei rende visibile la mia musica!

Tutto era pronto e, quando trovai l’azienda che poteva stampare i quattrocento CD, mi venne comunicata la data di consegna: 23 ottobre. Esattamente una settimana dopo il mio quarantesimo compleanno. Mi spiaceva un pochino non averli per quel giorno, ma sarebbero stati pronti in tempo per la festa successiva e per gli invitati, e questo era ciò che contava.

Intanto ogni sera sentivo l’impulso di praticare un piccolo rituale con una punta di quarzo d’ametista che avevo ricevuto al mio ultimo ritiro sciamanico. La tenevo sul comodino e ogni sera la impregnavo di gratitudine per tutto ciò che mi era arrivato in quel percorso incredibile: una decisione, una registrazione, il titolo, la copertina, a volte anche soltanto un’idea o magari nulla di particolare.

Ogni sera ripensavo a quanto meraviglioso fosse ricevere questi doni dall’Universo, tenevo il cristallo fra le mani e immaginavo di impregnarlo di gratitudine. Mantenevo il gesto fino a quando la gratitudine mi scaturiva proprio dalla pancia, dal cuore, a volte accompagnata da una lacrima. Ripetei il rituale fino alla completa realizzazione del sogno e poi portai quel cristallo a un nuovo ritiro sciamanico. Mi ci ero davvero affezionato, eppure decisi di donarlo a una persona che in quel momento ne aveva bisogno per realizzare i suoi sogni. Credo che i cristalli non siano di nessuno, arrivano a te per aiutarti a raggiungere uno scopo e poi si perdono, si rompono o vengono donati.

Le ultime fasi di lavorazione del CD e del libretto prevedevano ancora la recensione ufficiale di Bruce Lipton, il progetto grafico e l’impaginazione, e ancora una volta fui risucchiato nei vortici di sincronicità che accompagnavano i tempi e gli incontri con persone che sembravano mandate apposta dal cielo.

Quando Bruce venne messo a conoscenza dell’idea finale dell’album e ricevette i brani da ascoltare, subito rispose con un “Wow!” e la promessa che a breve avrebbe inviato una splendida recensione.

Il giorno in cui la mia vita è cambiata

Scelsi di trascorrere il 16 ottobre 2013, il giorno del mio compleanno, insieme alle mie figlie, a scuola durante la pausa pranzo. Chiara e Martina frequentavano una scuola Montessori e mi era stato chiesto di portare con me qualche attrezzo di lavoro. Così decisi di mostrare ai bimbi le provette, le pipette e le fiasche in cui vivevano le cellule nel mio laboratorio e all’ultimo di portare anche la mia tromba.

Fu un momento di gioia indescrivibile, condivisa con le mie figlie e tanti bambini entusiasti di vedere e toccare gli strumenti che servono a coltivare le cellule, e nel corso delle quali tentai anche di far uscire qualche suono dalla tromba.

Mentre stavo godendo di questa meraviglia, estraniato dal mondo reale, quasi dimenticandomi che quello era il giorno del mio compleanno, arrivò una chiamata da un numero sconosciuto: era il corriere. Mi chiedeva se i quattro scatoloni avrebbero dovuto consegnarli a domicilio o se li avrei ritirati io personalmente. Si trattava dei quattrocento CD arrivati con una settimana di anticipo. Decisi naturalmente di andare a ritirarli io, al termine dell’esperienza alla scuola Montessori. Mi precipitai nella sede della ditta e poi mi fermai nel parcheggio adiacente per scartarne uno. Anche solo rivivere quell’attimo per raccontarlo mi fa scoppiare il cuore di gioia. Scartare un nuovo CD è sempre stato per me un rituale magico: togliere il cellophane, aprire la custodia, scoprire il colore del disco, sfogliare il libretto, sentire il suono. Fu per me una grande emozione inserirlo nel lettore e ascoltare quelle melodie registrate nello splendido spazio di Villa Piazzo e intriso della mia gratitudine più profonda.

Mi era già successo altre volte di acquistare CD musicali molto semplici, ma che contenevano qualcosa di magico che li rendeva così unici e preziosi. Esistono canzoni di una semplicità estrema, che potrebbero anche suonare banali ma che vengono percepite da milioni di ascoltatori come una comunicazione diretta con un cuore autentico. Non è qualcosa che possa essere misurato e tantomeno imitato, è una firma che arriva così, semplicemente, e che veste quel brano o quell’album per sempre. Qualcosa che viene sentito più che riconosciuto dal pubblico che ascolta. Un po’ come quando incontri una persona che ti piace e subito capisci che non serve analizzarne i singoli componenti, siano gli occhi, la voce o il profumo, perché è qualcosa che non puoi descrivere con la mente ma che senti nella sua totalità. Forse non siamo più tanto abituati a sentire, ci limitiamo piuttosto a capire i tratti che ci piacciono cadendo nel giudizio superficiale e a riprodurre quei tratti per rendere speciali altri oggetti o persone. Così avviene spesso nel campo dell’arte, quando certe opere vengono attentamente studiate per comprendere quali caratteristiche le hanno rese tanto apprezzate e poterle riprodurre.

Mi viene in mente a questo proposito uno dei miei cantautori preferiti, Cat Stevens, che scrive e suona canzoni di una semplicità estrema, che apparentemente hanno le stesse caratteristiche di quelle scritte da migliaia di altri cantautori sconosciuti. Eppure io (e milioni di altri ascoltatori come me) appena sento un suo brano ne riconosco l’anima. Ecco, credo che l’anima di un disco sia difficile da descrivere e tantomeno da replicare.

Nel frattempo si stava avvicinando il giorno della festa di compleanno, che avevo deciso di organizzare a Villa Piazzo. Ricordo bene il cesto che conteneva i CD, vicino alla torta. Ciascun invitato, con grande rispetto e commozione, portò a casa il proprio, alcuni lo vollero con dedica e autografo. Andrea, il custode della villa, aveva poi preparato una splendida sorpresa, allestendo l’auditorium per il mio concerto, illuminandolo come mai l’avevo visto prima… Non ero per niente preparato all’evento, tanto che di alcuni brani avevo lo spartito ma non il finale. Fu un momento di commozione generale, ma nessuno avrebbe mai pensato che quello sarebbe diventato presto il mio lavoro, la mia vita. Sentii però con forza un legame di compassione che teneva uniti me, il pianoforte e chi ascoltava. Sentii rispetto e assenza di giudizio, quasi un amore incondizionato che mi permetteva di esprimere un lato di me così intimo.

Da quel giorno cominciarono ad arrivarmi riscontri che non mi aspettavo. L’Universo stava aprendo davanti a me un cammino ancora più sorprendente della realizzazione di un CD da parte di un biologo.

Effetto domino

I commenti positivi riguardavano non solo la bellezza e l’armonia musicale dei brani, ma anche – spesso – la sfera della salute e del benessere. Per esempio un’amica, Daniela, aveva casualmente fatto ascoltare Translational Music a un’ostetrica dell’ospedale di Biella, che aveva subito deciso di portare questo album in sala parto, per usarlo come accompagnamento per i massaggi durante la gravidanza, e poi per facilitare l’allattamento e così via. Da qui nacque una lunga collaborazione con questo ospedale, il cui personale sanitario mi invitò all’interno di diversi altri reparti fra cui quello di psichiatria e neonatologia. In seguito mi contattarono molte altre strutture ospedaliere, dal San Raffaele di Milano al Bambin Gesù di Roma al Mauriziano di Torino, quindi Udine, Brescia, Orbassano, Padova, Ancona. Mi sorprese il fatto che la mia musica venisse utilizzata in ambienti e da staff così differenti, dalla neonatologia al fine vita, dalla terapia intensiva alla sala operatoria e alle sale d’attesa, dai chirurghi agli infermieri e ai pazienti…

Un altro amico, Stefano, aveva fatto ascoltare l’album al suo maestro di yoga che, in cerca da trent’anni della melodia adatta per un mudra, aveva deciso di adottare uno dei miei brani. E così altri amici: Claudio aveva utilizzato il CD per le sue pratiche sciamaniche, Mirtilla e Doriano per le loro pratiche olistiche, Angela per i suoi massaggi in un prestigioso centro di Venezia («Dopo vent’anni di esperienza, le mie mani si muovono diversamente»). Passata qualche settimana, arrivarono riscontri da parte di dentisti, medici, psicologi, fisioterapisti: tutti si erano imbattuti per caso nella mia musica e avevano sentito il desiderio di applicarla a loro modo nella vita privata o di integrarla nel lavoro, constatandone immediatamente gli effetti benefici rispetto alle precedenti melodie di accompagnamento.

Molte persone riscontrarono effetti benefici sull’insonnia, anche in situazioni molto radicate per le quali altre soluzioni non avevano sortito alcun effetto. Ricordo in particolare il messaggio della mamma di tre gemellini che non volevano saperne di addormentarsi e che ascoltando la mia musica si erano abbandonati a un sonno pacifico contemporaneamente. Oppure la storia di Luca, che se n’era servito per combattere l’insonnia del fratello rimasto paraplegico a causa di un incidente e che ne ha poi esteso l’applicazione ai suoi animali e alle coltivazioni degli ortaggi.

Questo processo di circolazione del benessere e di ritorno di riscontri positivi avveniva molto semplicemente e senza alcuna aspettativa: io per primo non avevo mai pensato che i miei brani potessero avere effetti benefici sulla salute delle persone. Mi stupiva, e mi stupisce ancora oggi, il fatto che chiunque incontri Translational Music sia subito in grado di utilizzarla, di capire come diffonderla, senza bisogno di un libretto di istruzioni. La diffusione di questo progetto sta avvenendo tuttora fuori dal tempo, con mezzi e metodi non contemporanei (non ricorrendo alla mediazione di agenti, editori, case discografiche, manager) e completamente creati da chi entra in contatto con la mia musica e sente il desiderio di utilizzarla e diffonderla. Anche la distribuzione dei CD e l’organizzazione degli eventi si sarebbe sviluppata in modo semplice, con l’aiuto di persone comuni o comunque non appartenenti al settore (casalinghe, pensionati, medici, scuole, eccetera).

Stavo cominciando a capire quanto importante fosse stato quel lasciarmi spostare verso un percorso così sfidante, che mi coinvolgeva nel profondo, e al tempo stesso ricco di sorprese, nuove conoscenze e nuovi incontri.

Ricordo per esempio il messaggio ricevuto su Facebook di una donna romana, Daniela, che aveva sentito Translational Music durante un ritiro del dottor Franco Berrino, medico molto conosciuto nel campo della nutrizione. Io non sapevo come quest’ultimo fosse arrivato a conoscere la mia musica, ma Daniela mi scrisse che sentiva quelle melodie durante i corsi di cucina e le meditazioni serali e che, incuriosita, aveva chiesto agli organizzatori chi fosse il compositore. Mi contattò per condividere gli effetti positivi sulla sua salute e iniziammo una collaborazione che la portò a organizzare personalmente un concerto nella chiesa di San Giorgio in Velabro. Quello fu il primo di una serie di concerti a Roma che Daniela ormai organizza alla perfezione per un pubblico sempre molto numeroso. Tutto ciò è stato possibile soltanto grazie all’iniziativa personale, senza coinvolgere agenzie né case discografiche. Altri ricordi a cui sono molto affezionato sono quelli relativi ai concerti al Giardino di Ninfa o all’Orto botanico di Roma, luoghi in cui pochi artisti hanno avuto il privilegio di suonare la loro musica.

Come scienziato stavo scoprendo tutta una nuova area di conoscenza legata agli effetti del suono e della musica sul nostro benessere. In vent’anni di studi non avevo mai trovato una sola pagina relativa a questi aspetti a me completamente sconosciuti, e giorno dopo giorno ero sorpreso dal potere che la musica esercita sulla salute delle nostre cellule e da come fosse sempre stata considerata, in modo più o meno consapevole, uno strumento fondamentale per l’esistenza individuale e di gruppo.

Come uomo ero felice che ciò che pensavo facesse del bene a me (suonare le mie composizioni) potesse aiutare anche tante altre persone. Al tempo stesso però ero un po’ spaventato all’idea di una nuova vita che ormai si stava concretizzando nella mia mente.

Così decisi di partecipare a una sessione di costellazioni familiari a Torino, per capire cosa mi sarebbe successo, e vidi chiaramente come quella nuova strada avrebbe rivoluzionato il mio lavoro, i miei affetti, le mie abitudini, facendomi trovare profondamente me stesso, nella mia espressione più totale. Ricordo che, frastornato da tutte quelle rivelazioni, chiesi alla costellatrice Anna se fosse possibile capire in cosa il mio lavoro sarebbe consistito: se avrei solo registrato e venduto CD oppure se sarei arrivato addirittura a tenere dei concerti in prima persona. Lei mi rispose che, rispetto a tutta la rivoluzione in atto, quello le sembrava un dettaglio trascurabile.

Il concerto con Bruce Lipton

Qualche giorno dopo Bruce Lipton mi scrisse confermandomi che io avrei fatto quel lavoro, anche se naturalmente il passaggio sarebbe stato graduale. Avrei dovuto quindi continuare a svolgere la vecchia professione finché il cambiamento non fosse stato sostenibile, ma avrei potuto tenere il mio primo concerto al suo convegno del 27 settembre 2014 a Rimini, davanti a un pubblico di oltre settecento persone.

Questo mi costrinse a riflettere sulla mia esecuzione dei brani. Fino a quel momento non avevo preparato spartiti scritti in bella copia. Mi servivo solo di “fogli di brutta” e suonavo come mi andava sul momento, fermandomi nei punti che sentivo più adatti, magari ascoltando il cinguettio degli uccellini alla finestra oppure il respiro o il battito del mio cuore. Oppure a volte ripetevo una parte o saltavo un ritornello a seconda di come sentivo il brano in quel preciso istante. Mi resi conto però che non avrei dovuto lasciare il giorno del concerto in balia di tanta incertezza. Così decisi di studiare a memoria almeno due brani e iniziai da Gratitude, che sentivo sempre più come quello maggiormente adatto per l’apertura. Capii che poteva essere la porta di accesso che mi avrebbe consentito di fare il grande passo della condivisione.

Imparare a memoria un mio brano fu un’esperienza indimenticabile. Una volta studiato un pezzo, non sei più vincolato dallo sguardo allo spartito, dalla paura di perdere il segno, dagli occhi che continuamente passano dalla lettura ai tasti del pianoforte. Sei libero. Libero di interpretare, di fermarti, di ripartire, di osservare la sala, il pianoforte, te stesso; una grossa parte della tua mente è rilassata e non pensa più all’esecuzione. Sembra che tutto diventi musica. Inoltre mi resi conto che eliminato lo spartito non c’era nemmeno più bisogno del leggio, che creava in qualche modo una barriera con chi mi stava di fronte. Fu piuttosto dura per uno come me che non ha molta memoria imparare un brano così lungo, ma alla fine di ciascuna sezione sentivo sgorgare la gioia dal cuore, come se l’avessi scritto una seconda volta… Non dipendevo più dallo spartito e avrei potuto suonarlo in qualsiasi parte del mondo.

Dopo aver dedicato le vacanze di Natale a questo lavoro, decisi di provare anche con Shamanic Meditation. Avevo a disposizione ancora molti mesi del 2014 per portare a termine questo impegno e presentarmi a Rimini con due brani della durata di circa 8 minuti ciascuno, poi pensai che mi sarei potuto inventare qualche nota di collegamento per coprire così circa 20 minuti di tempo prima di lasciare il posto alla conferenza di Bruce Lipton.

Gratitude è impressa ancora oggi nella mia memoria ed è l’unico brano che posso suonare senza spartito. Un grande vantaggio ora è che posso abbassare il leggio del pianoforte a coda e avere un’acustica molto simile a quella di chi si trova seduto vicino al pianoforte aperto.

In un batter d’occhio arrivò settembre e quindi il momento della trasferta a Rimini, che decisi di celebrare con tutta la famiglia al completo, genitori compresi. Bruce sembrava davvero uno di noi, si prese cura di me e volle che ci incontrassimo il giorno precedente, per abbracciarci innanzitutto. E per rassicurarmi che sarebbe stata un’esperienza del tutto naturale in cui con la mia musica avrei favorito l’ascolto e la consapevolezza del pubblico che si era iscritto al suo seminario. Le sue parole e il suo tono così sereno mi misero totalmente a mio agio, e anche il giorno successivo, nei camerini dell’auditorium di Rimini, mi sentivo come a casa. Ogni tanto ripenso a quanto Bruce si sia fidato di me. Si trattava dell’inizio della sua conferenza, un momento quindi molto delicato nel corso del quale avrei dovuto preparare il suo pubblico all’ascolto. Inoltre, diversamente da adesso, non sapeva niente di me, di come mi sarei presentato agli ascoltatori, del mio modo di esprimermi. Ovviamente non avevo un sito internet, né biografia, video o social su cui potesse basarsi per farsi un’idea…

L’evento con Bruce Lipton fu davvero un bel battesimo. Per l’occasione avevo acquistato il mio pianoforte digitale portatile, che mi avrebbe poi accompagnato e mi accompagna tuttora nei reparti degli ospedali. Come abbigliamento avevo scelto una camicia azzurra e un paio di pantaloni bianchi (non so perché, ma avevo deciso di vestirmi in modo diverso da come ero abituato quando dovevo parlare in pubblico ai convegni, occasioni in cui indossavo completi con giacca e cravatta e scarpe di vernice).

Avevo detto a Bruce che avrei voluto suonare scalzo, iniziare accompagnato dal mio tamburo e proiettare gli acquerelli di mamma Wilma sul grande schermo. «Emi» mi aveva risposto «il tuo è un dono che fai alle persone che sono venute a trovarmi, decidi tu la durata e la modalità e tutto andrà bene.» Mi era venuta un’idea che si sarebbe poi rivelata fondamentale per creare una connessione con il pubblico: suonare il tamburo camminando tra i partecipanti prima del concerto, guardando ciascuno negli occhi come per stabilire un piccolo patto di fiducia: “Sono qui per condividere con te una parte molto fragile di me che potrebbe aiutarti”. Questa fase mi avrebbe consentito di conoscere le persone che avevo di fronte mentre suonavo il pianoforte, esseri umani semplici come me.

Durante la pausa del convegno, a metà giornata, Bruce mi fermò nel camerino per chiedermi come stava andando la mia vita dopo aver iniziato a intraprendere questo nuovo cammino di cui si sentiva (e si sente tuttora) responsabile. Mi domandò che reazioni avevano avuto i miei familiari, i miei colleghi, i miei superiori, quali erano state le mie emozioni. Risposi che mi sentivo profondamente in contatto con me stesso, facendo cose che mai avrei pensato di vivere! Questo lo convinse di avermi aiutato a scegliere il giusto cammino verso la riscoperta del mio vero io… e l’Universo avrebbe fatto il resto. Ne ero sicuro anch’io e già mi brillavano gli occhi, così Bruce, seduto di fronte a me, molto vicino, mi posò le mani sulle ginocchia, mi guardò fisso e mi ripeté quanto mi aveva già consigliato, a cuore aperto: «Caro Emi, non abbandonare il tuo vecchio lavoro fino a quando la tua condizione economica non te lo permetterà. Io ti inviterò a suonare ai miei concerti in Europa per far conoscere la tua splendida musica, ma tu al momento cerca di gestire entrambi i lavori».

Se penso che meno di un anno dopo avrei richiesto l’aspettativa relativamente al mio impiego in laboratorio (dove mi si prospettava un salto di carriera), mi sembra incredibile la velocità con cui è avvenuto questo passaggio. E tutto perché avevo deciso di ascoltare i segnali del mio corpo e di aprirmi a un’esperienza nuova invece di accanirmi contro i singoli sintomi.

Primi passi sulla nuova strada

Nei mesi successivi Bruce Lipton mi invitò in Inghilterra (dove a Londra conobbi John Stuart Reid, ricercatore esperto di fisica del suono, Gregg Braden, scienziato che è considerato uno dei pionieri della commistione tra scienza e spiritualità, e Joe Dispenza, ricercatore di fama mondiale per i suoi studi sul cervello), in Germania, in Svizzera e in Spagna. Mi chiese spesso di accompagnarlo per prepararmi a questo nuovo mondo di grandi soddisfazioni, ma soprattutto di enormi sfide dovute al fatto di sentirsi esposti al pubblico, ai cambiamenti rivoluzionari nelle relazioni, alla diversa capacità gestionale e imprenditoriale che questo nuovo modo di lavorare richiedeva, al rispetto che dovevo pretendere per il mio nuovo modo di vivere. Spesso mi preparava anche ai possibili momenti bui, che lui stesso aveva vissuto e che avrebbero potuto sorprendermi.

Ero davvero entusiasta quando due anni più tardi, a Francoforte, mi propose di collaborare alla nuova edizione del suo libro La biologia delle credenze. Spesso penso che Bruce abbia cambiato la mia vita tre volte: la prima con la lettura del suo libro, grazie al quale capii che tutta la biologia che avevo studiato e mi aveva appassionato per vent’anni era solo una piccola parte delle meraviglie che si nascondono nella Scienza della Vita. La seconda volta, naturalmente, fu l’invito a suonare (da biologo) alla sua conferenza a Rimini e nelle successive tappe del suo tour europeo. La terza fu a Francoforte.

Al termine del concerto mi invitò a bere un bicchiere di vino nella camera del suo albergo e mi propose di scrivere una parte della nuova edizione della sua opera e di inserire un mio CD da ascoltare durante la lettura. Non ci potevo credere: prendere parte a quel libro che nel 2011 aveva risuonato in me così forte era qualcosa che andava oltre ogni aspettativa e sogno, era un altro grande messaggio di fiducia dell’Universo che aveva mandato questo magnifico angelo a custodire i miei primi passi in un percorso così meraviglioso.

Spesso mi sveglio al mattino e non ci credo. La vita è riuscita in pochi mesi a unire le mie due più grandi passioni – biologia e musica – in una danza che ha travolto la mia esistenza, facendomi capire molto chiaramente che dovevo portare questo nuovo messaggio in tutto il mondo, per far stare bene me e migliaia di persone attraverso Translational Music.

Da quel primo concerto di Rimini non mi sono più fermato. Ho portato la mia musica nei luoghi più diversi: teatri, luoghi di assistenza e di cura, chiese, boschi, campi, giardini, laghi, laboratori e addirittura in una sala operatoria. Ogni volta è stata un’esperienza unica, ogni volta ho espresso me stesso mediante la musica, come una pianta che fiorisce ed estende i suoi rami nell’ambiente che la circonda, nel suo modo unico, e ho raccolto reazioni e testimonianze inaspettate.

Uno dei primi eventi in cui la sincronicità è stata forte fu il convegno “Un altro Mondo” a Vicenza, organizzato dall’associazione culturale Vidyanam. Seguivo con stima il lavoro del regista indipendente Thomas Torelli e un giorno gli scrissi un messaggio di ringraziamento per ciò che stava portando nel mondo con coraggio e bellezza. Lui rispose invitandomi al convegno, per suonare davanti a un pubblico di ottocento persone. Mancava un relatore e il mio messaggio arrivò proprio al momento opportuno. Ero un po’ spaventato, ma scoprii che l’organizzatore era proprio un giovane ragazzo che avevo conosciuto qualche mese prima a Verona, uno dei miei primissimi contatti di lavoro. Poi pian piano si verificarono tutte le condizioni per partecipare e addirittura scomparve la nebbia che era prevista intensa quel pomeriggio. Arrivai a Vicenza con tutta la famiglia in un tramonto rosa indimenticabile, andammo a cena con Luca Gonzatto, cofondatore dell’associazione, Thomas e gli altri relatori prima di una serata meravigliosa in cui suonai i miei brani preferiti e spiegai davanti a tutta quella gente il mio percorso di trasformazione.

Ricordo quel convegno per la cura dedicata a ogni partecipante: addirittura i collaboratori dell’organizzazione si erano premurati di spiegare personalmente a ciascun iscritto la natura dell’evento a cui avrebbero partecipato.

Translational Music si stava diffondendo sempre più e volli organizzare un convegno in prima persona, a Villa Piazzo. Decisi di parlare della rivoluzione che stavo vivendo sia a livello scientifico sia umano, e per farlo mi inginocchiai a terra, con i cinquanta partecipanti seduti in semicerchio. Portai con me il libro di Lipton, l’acquerello di Gratitude, un cristallo e una fiasca (cioè un contenitore adibito alla coltura cellulare) contenente alcune cellule che utilizzavo quotidianamente in laboratorio. Al convegno invitai anche Fabio Bottaini, pianista a 432 Hz, e Anna Chiara Farneti, cantoterapeuta che traduce la vibrazione di una persona in canto. Al termine del convegno Anna Chiara mi chiese di togliere i miei spartiti dal leggio del pianoforte e di connettermi al mio cuore e alla sua voce. Non avevo idea di cosa sarebbe accaduto in questa nuova modalità, ma appena udii la sua voce sentii il desiderio di suonare e all’improvviso venne fuori un brano meraviglioso, credo il più bello creato insieme a lei: Full Moon. Dopo alcune settimane decidemmo di realizzare un intero CD in quel modo, improvvisando completamente e unendo le nostre arti. Da questa splendida sintonia nacque “Il Giardino Incantato”, un CD molto diverso da quelli di Translational Music, forse più “alcolico”, a cui moltissime persone si sono affezionate.

In quel periodo scrissi numerosi brani relativi alla gravidanza, alla nascita e alla rinascita. Così qualche mese più tardi decisi di cominciare a preparare un intero album sul ciclo della vita, dall’effetto luna di miele al parto alla ninna nanna del neonato. Fu il primo passo verso “Wingprinting”, un CD per il quale desideravo aggiungere il suono del violoncello per accompagnare il pianoforte. Fu così che conobbi Lorena Borsetti, un’artista di grandissima sensibilità che si dimostrò subito aperta al mio mondo e al mio modo di scrivere e interpretare la musica. Con il mio linguaggio comunicavo a Lorena la mia idea e lei la arricchiva con la sua creatività. Così decisi di inserire il violoncello in ogni brano di “Wingprinting”: era diventata una vera e propria droga per Translational Music. Anche Lorena rimase molto colpita dal calore e dall’umanità del suo violoncello quando si poteva permettere l’accordatura a 432 Hz e credo che l’abbraccio del musicista con quello strumento renda l’esperienza di accordarlo in quel modo ancora più potente rispetto al pianoforte. Fu davvero facile creare i dodici brani che rappresentavano perfettamente il ciclo della vita. Dalla luna di miele dei due partner (Honeymoon Effect) al momento del concepimento (The Miracle of Life) fino alla gravidanza (Maternità), dall’amore materno (Daniza) allo sviluppo delle cellule del cuore (Voce del Cuore) fino al parto (Squarcio di Luce) e alla prima ninna nanna (Abbandònati a una ninna nanna).

Ascoltando e suonando i brani mi facevo aiutare dagli uccellini fuori dalla finestra per decidere i vari passaggi. Scrivevo, cancellavo e spostavo. Non mi rendevo conto che stavo facendo un lavoro di cui non conoscevo alcuna regola, tutto fluiva come se avessi lavorato in quel modo da sempre. Sembrava che da qualche parte avessi già tutte le informazioni che mi servivano.

Fu molto interessante anche studiare la grafica e la copertina del CD, perché dopo alcuni passi il progetto si trasformò. In origine voleva essere un mezzo per aiutare a rimuovere durante la gravidanza antiche memorie limitanti, ma alla fine divenne anche un vero e proprio strumento di rinascita per ciascuno di noi, nel rinnovamento rigenerativo delle nostre cellule che muoiono e nascono in ogni istante. Per questo sulla copertina c’è l’immagine della metamorfosi di una farfalla.

Fu ancora una volta incredibile vedere come un nuovo album stava prendendo forma, in modo inaspettato e meraviglioso, ben rappresentato dall’ultimo brano nato anche in questo caso in sala, durante le registrazioni. … Flying Beyond Beliefs è stata l’ultima danza tra pianoforte, violoncello e violino, e il finale (così come tutto l’album) fu registrato all’asilo di Martina con il microfono binaurale: si tratta di un microfono a forma di testa, con le orecchie, che registra come una persona umana, creando poi un effetto spaziale in cui è possibile riconoscere da dove provengono i suoni. L’ultimo giorno decisi anche di registrare il suono del mio tamburo sciamanico, che arriva da destra e fa un vero e proprio massaggio sonoro intorno alla testa, al collo, alle orecchie, al viso, al termine del brano Voce del Cuore.

“Wingprinting” era pronto. Spedii tutto all’azienda che doveva stampare i CD, che però mi chiamò il giorno successivo per dirmi che c’era un problema: l’album era troppo lungo, superando la soglia dei 78 minuti, quindi i rischi in fase di stampa sarebbero stati troppo elevati. In questi casi l’artista deve firmare un’assunzione di responsabilità. L’addetto alla stampa insistette molto per convincermi a togliere un brano, un ritornello, un’idea. Ma come si fa a togliere qualcosa al meraviglioso e perfetto ciclo della vita? Dedicai ore di telefonate al tentativo di superare quell’ostacolo, e alla fine andò tutto bene. Ancora adesso, ogni volta che devo ristampare questo album, firmo tutte le assunzioni di responsabilità per quella folle durata non compatibile con il formato, e ogni volta accade un piccolo miracolo.

Mentre usciva “Wingprinting”, grazie a Bruce Lipton fui invitato a suonare a Londra e in occasione di molti concerti o convegni in Italia e in Europa.

In quei giorni mi arrivò un invito davvero emozionante. L’Institut Marquès di Barcellona, uno dei più prestigiosi al mondo per quanto riguarda le ricerche sulla fertilità umana in vitro, mi invitò a tenere una conferenza per il personale dell’istituto e poi un concerto nel laboratorio di fecondazione. Avrebbero portato il pianoforte accordato a 432 Hz nei sotterranei del laboratorio perché io potessi condividere la mia musica con un migliaio di embrioni appena fecondati. Quello è stato senza dubbio il pubblico più giovane per cui abbia mai suonato! Fu un’emozione fortissima. Mi fu anche possibile vedere le cellule dividersi negli incubatori grazie a telecamere che in tempo reale mostravano ciò che stava accadendo durante il concerto. In seguito è stato condotto uno studio per verificare come vari tipi di musica influissero sullo sviluppo embrionale, non solo sulla fertilità ma anche sulla velocità di sviluppo embrionale, e il brano Maternità è risultato fra i primi dieci che contribuivano ad aumentare la velocità dello sviluppo.

Nell’inverno del 2016 decisi di registrare un minialbum ispirato dai bambini e in particolare dal mio bambino interiore. Mi trovavo a Vicenza per un concerto in uno studio e chiesi se sarebbe stato possibile realizzare lì quel progetto che chiamai “Suono di Neve”. Un album a tinte pastello, tenui, delicatissimo, come la carezza a un neonato. Tutto prendeva spunto dal brano omonimo, creato per descrivere uno dei miei suoni immaginari preferiti, quello della neve che cade. Quando mi alzo in un mattino d’inverno e vedo tutto bianco fuori dalla finestra, sento già il suono del silenzio che percepirò aprendo la porta di casa e soprattutto sento il suono dei fiocchi di neve che cadono a terra. Un po’ come quello delle stelle cadenti d’estate, qualcosa che ho sempre sentito fin da piccolo.

L’anno successivo scrissi molti brani di movimento e posi l’attenzione su questo aspetto della vita. Dal punto di vista biologico, con l’epigenetica il movimento è diventato il vero e proprio segreto della vita perché permette di cambiare in ogni istante il modo in cui passiamo dall’informazione (DNA), presente in ogni nostra cellula, alla materia (proteine) che genera i nostri tessuti, i nostri organi, il nostro corpo.

Così iniziai a descrivere attraverso la musica il suono della Pace, del Femminile (brano Two Moons), del Perdono, del fiore che sboccia (brano Lotus Flower), della preghiera. Movimenti difficili da descrivere con un gesto o con le parole, ma che sentivo forti attraverso il mio processo musicale creativo. A un certo punto mi sentii pronto a registrare “La Danza della Vita”. Presi coscienza del fatto che non avrei più potuto registrare a Villa Piazzo quando mi venne proposto di farlo all’Oasi Zegna. Un posto incantevole in mezzo alla natura, estremamente silenzioso e ispirativo. Fu un’esperienza molto immersiva, in cui mi resi conto di saper scrivere brani anche complessi (come per esempio quelli dell’album “La Danza della Vita”) con le trascrizioni anche per violoncello, violino e contrabbasso. Da quel momento mi sono innamorato dell’Oasi Zegna e ogni anno tengo un concerto in quei boschi.

I progetti più recenti

Negli ultimi anni ho avviato diverse collaborazioni con persone illuminate e meravigliose, insieme alle quali è stato possibile creare sinergie fantastiche per esplorare gli effetti di Translational Music sulla salute.

Con Daniela Lucangeli, docente universitaria ed esperta di psicologia dell’apprendimento, abbiamo approfondito soprattutto gli effetti della musica sulla salute dei bambini, anche dal punto di vista delle neuroscienze. Ci siamo conosciuti circa cinque anni fa, in occasione di un convegno a Biella dove ero stato invitato a suonare, e subito abbiamo colto la perfetta sintonia delle nostre anime. Abbiamo collaborato in tanti modi e creato un ciclo di seminari, portati avanti in parte online a causa della pandemia, in cui abbiamo parlato degli effetti della musica in tanti ambiti diversi, in particolare legati ai bambini, come per esempio il sonno, l’attenzione, le emozioni, la socializzazione. La partecipazione è stata entusiastica e il pubblico era molto coinvolto. La sera del 16 novembre 2020, poi, abbiamo condiviso un momento importante con una diretta dall’ospedale Salesi di Ancona in collegamento con lei da Padova, un momento davvero intenso. Un altro evento che non dimenticherò mai, e che è stato ripreso anche dalla Rai, si è svolto in una scuola elementare vicino a Padova. In quell’occasione i bambini si ispiravano alla musica per disegnare in libertà sui pavimenti e sui vetri, con il pianoforte al centro della sala. Dopo quell’esperienza alcuni alunni sono stati intervistati e uno di loro ha detto che la mia musica lo faceva sentire libero. Daniela Lucangeli ha riconosciuto gli effetti emozionali della mia musica sui bambini e anche sugli adulti, riscontrando che toglie ogni preoccupazione e li fa rilassare, permettendo loro di entrare più facilmente in contatto con le emozioni. Tutto questo l’ho riassunto in un brano che ho dedicato a lei, Bruco e farfalla, che fa parte dell’album “Love Seeds”. La nostra collaborazione prosegue tuttora: a partire dall’anno accademico 2023-2024 sarò anche docente nei suoi corsi attivati dalla scuola Mind4Children.

Un altro incontro particolarmente fecondo, che ha generato tanti momenti intensi e che è arrivato a coinvolgere un pubblico molto vasto, è stato quello con Daniel Lumera.

Ci siamo conosciuti nel 2016 in occasione di un evento a San Bonifacio in cui eravamo invitati separatamente. Alla fine della manifestazione Luca, l’organizzatore, ci ha proposto di fare qualcosa insieme. Dopo aver chiesto il permesso al pubblico abbiamo provato: Daniel ha praticato una meditazione e io l’ho accompagnato improvvisando. C’erano più di seicento persone che si sono commosse e sono entrate in uno stato emozionale molto profondo. A partire da quell’esperienza abbiamo pensato di creare dei progetti congiunti, tra cui “I’m Home”, un triplo CD dove si esplorano i sette corpi (fisico, vitale, emozionale, mentale, causale, spirituale e coscienziale) e in cui ciascuna meditazione di Daniel è accompagnata da una musica improvvisata da me e suonata con vari strumenti, tra cui il pianoforte, il violoncello, il violino, la chitarra e il flauto. Inoltre nell’ambito del progetto Benessere H24 abbiamo creato tre stagioni di meditazioni. La collaborazione con Daniel Lumera è caratterizzata da una grande sintonia artistica, tanto che tolgo lo spartito e nasce tutto improvvisato. Capita di rimanere in uno studio anche per sette-otto ore consecutive, lui non sa bene cosa dirà, io non so bene cosa suonerò, ma poi ci ispiriamo a vicenda e intrecciamo la nostra arte: Daniel con le parole crea dei percorsi e io li vesto e li coloro con la musica. E queste meditazioni accompagnate dalla musica hanno lo scopo di dare benessere, rilassare, migliorare il sonno e la concentrazione, diminuire lo stress. Alcune sono molto brevi, durano pochi minuti e sono pensate per esempio per i viaggi in autobus, altre sono molto più lunghe e profonde. Inoltre ho contribuito al suo libro Biologia della gentilezza con un capitolo e un brano dedicato. Tramite Daniel ho conosciuto la ballerina solista della scala Beatrice Carbone, con cui è iniziata una bella collaborazione artistica come il progetto Waterlife a Venezia.

Nel 2019 ho sperimentato cosa significhi trarre ispirazione per un brano da un simbolo. Le 22 lettere dell’alfabeto ebraico sono state considerate i simboli della creazione dell’Universo. Quando Cristiana Caria, fondatrice della International Initiation School, mi ha chiesto di tradurle in musica, ho fatto stampare ciascun simbolo su un grande quadro e l’ho posizionato sul pianoforte. Dopo alcuni mesi in cui non arrivava alcuna ispirazione, la prima lettera a creare musica fu Resh, il sole. Da quel momento sono arrivati i suoni di tutte le altre lettere tranne una, He, che ho poi composto direttamente in studio. Incuriosito da questo ambito così esoterico, qualche mese dopo l’uscita dell’album “In questo luogo di stelle”, ho chiesto a Cristiana quali tre lettere definiscono la mia data di nascita secondo la numerologia da lei studiata. Il risultato He/He/He fu per me una grande sorpresa! In seguito anche la mia parte scientifica rimase esterrefatta nel leggere la scoperta del professor Corrado Malanga (ricercatore universitario presso il dipartimento di Chimica dell’Università di Pisa), in cui confrontava la forma delle lettere dell’alfabeto ebraico con quella degli aminoacidi delle nostre proteine: è davvero incredibile la somiglianza tra simboli disegnati migliaia di anni fa dal puro intuito e le forme degli aminoacidi definite solo recentemente da tecnologie ottiche molto raffinate.

Durante il lockdown ho trascorso molto tempo nei boschi vicino a casa. È stata per me un’esperienza fondamentale ascoltare e studiare il mondo vegetale vivendolo nelle varie stagioni. Nel bosco, così come nel corpo umano, si colgono valori fondamentali per la vita: le regole di comunità, il ciclo della vita che comprende anche la morte, la connessione con il cielo e la terra, il saper collaborare, cambiare, adattarsi, rallentare, la capacità dell’albero di stare fermo per tanti anni e scendere in profondità, di sentire l’ambiente attraverso i suoi quindici sensi ed esprimersi attraverso piccoli stimoli elettrici che possono tradursi in musica…

Spesso tornavo dal bosco e componevo ciò che il mio cuore traduceva in musica. Le mie Radici, Mi espando verso il Sole, Foliage, Sirio, Tra terra e cielo sono stati alcuni tra le decine di brani che mi sono arrivati in quel periodo. Nel febbraio del 2022 l’Universo mi fece capire che era ora di condividere tutta quella musica, anche se per me non era il periodo più adatto per cercare uno studio e cominciare a registrare.

Fortunatamente qualche anno prima a mio papà Orazio venne in mente di ristrutturare una casa vicino alla sua e creò la bellissima Casa della Musica, con una sala proprio come piaceva a me, tutta di legno e argilla, in grado di ospitare il mio pianoforte Steinway B-211 del 1973. Un’acustica naturale, un suono magnifico che risultò idoneo a essere registrato sul posto! Fu una bellissima sorpresa ottenere dal fonico tutta l’attrezzatura per poter essere autonomo, a casa mia, col mio pianoforte preferito, per registrare i brani che si sarebbero presto diffusi dal bosco agli ospedali alle scuole alle case, dai bambini agli anziani a chi sta bene e chi ha desiderio di stare ancora meglio. Potevo registrare ogni brano all’ora del giorno e della notte che preferivo, e già mi pregustavo il trascorrere alcuni giorni in quel posto a contemplare la bellezza della nuova musica che stavo donando al mondo nelle condizioni più ottimali. Accadde un fatto sorprendente. La vigilia del primo giorno di registrazione, proprio quando stavo preparando tutti i pezzi (ne avevo quasi cinquanta!), mi arrivò un nuovo brano, tutto intero da cima a fondo e persino col titolo: Dove nasce l’Arcobaleno. Dapprima pensai di tenerlo da parte per l’album successivo, poi compresi l’importanza di quel dono dell’Universo proprio alla vigilia, e il brano divenne la prima traccia dell’album “L’Albero della Musica”.

Un altro tipo di collaborazione a cui tengo molto e che ormai porto avanti da tempo è quella con personaggi molto famosi a livello internazionale come Gregg Braden, Bruce Lipton, Neale Donald Walsch, Joe Dispenza, Deepack Chopra, padre Guidalberto Bormolini, che mi hanno invitato ad aprire i loro convegni a cui partecipano migliaia di persone per aumentare lo stato di consapevolezza e di ascolto grazie alla mia musica. Il convegno comincia con la mia esecuzione e loro mi dicono che le persone che arrivano lì stressate poi si rilassano e soprattutto entrano in uno stato di ascolto profondo. Contrariamente, sarebbe necessario molto più tempo per raggiungere quel livello. Ricordo in particolare un commento che Neale Donald Walsch mi rivolse nel 2016, quando realizzai l’album “Wingprinting”. Ci trovavamo a Basilea e gli avevo spiegato che nel CD raccontavo tutto il ciclo della vita, a partire dal concepimento e dalla nascita fino al parto e alla ninna nanna. Lui mi disse che tutta la musica che io sentivo nel mondo dell’infinitesimale, chino sul microscopio, lui la riconosceva alzando lo sguardo e fissandolo nel telescopio per guardare il firmamento.

Un’altra persona di cui ho grande stima e che, senza conoscermi personalmente, aveva deciso di utilizzare la mia musica nel suo lavoro è il dottor Franco Berrino. Dopo i primi contatti abbiamo fatto diversi eventi insieme e ha scritto anche una recensione per l’album “Love Seeds”. In particolare, ascoltando il brano Lotus Flower, che esprime la forza e l’armonia di un fiore e di un seme che germoglia, mi disse una cosa che ricorderò sempre. Mi parlò di questa forza come del suono che c’è, per esempio, nel semino della carota. In quel piccolo seme apparentemente leggerissimo e semplice c’è già la forma della carota, il gusto, il colore; dentro appena un millimetro ci sono già tutti i suoni che creeranno quella forma, quel gusto, quel colore, ma soprattutto c’è la forza della natura che permetterà alla carota di sprofondare per 15-20 centimetri nel terreno e quindi la forza della musica, la sua armonia. Sono le stesse forze che, nel semino della carota così come nello spermatozoo o nell’ovulo o nelle forme che germogliano nella natura, danno origine alla complessità e alla raffinatezza della vita.

Adesso che conosci la mia storia e hai scoperto quali incredibili effetti può avere la musica sulla nostra salute, spero che tu abbia accumulato abbastanza curiosità per seguirmi nell’esplorazione dei mondi delle cellule e dei suoni, allo scopo di capire come sia possibile tutto questo anche a livello scientifico. L’uomo lo aveva già intuito migliaia di anni fa, ma soltanto ora, grazie alla recente tecnologia, possiamo dimostrarlo e parlarne nelle riviste più importanti. Ultimamente abbiamo assistito a una grande svalutazione della musica, forse dovuta alla possibilità di usufruirne gratuitamente e in massa, o a un approccio molto analitico che non riesce a garantire una prospettiva sufficientemente ampia che permetta di considerarla un’espressione artistica profonda che va oltre le sue componenti mentali. Proprio in questa epoca, tuttavia, l’uomo sta riscoprendo la musica quale strumento indispensabile per la sua salute e lo sta dimostrando per la prima volta proprio con gli strumenti scientifici.





a. Ho indicato in grassetto i brani, gli album e gli eventi che troverai nella sezione del mio sito a te riservata a cui puoi accedere tramite il link o il QR code a p. 200.
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L’affascinante mondo delle cellule




Come tutto è cominciato

Mi scuso fin da ora con i miei colleghi biologi e uomini di scienza, che vedranno esporre concetti complessi con una terminologia estremamente semplice e a volte mutuata dalla musica. Credo però che la conoscenza debba essere un patrimonio di tutti e che, anche senza scendere in dettagli tecnici, sia possibile comunicare la meraviglia del mondo che ci circonda e le incredibili potenzialità delle connessioni energetiche di cui siamo parte.

Comincerò dal momento in cui i miei occhi si sono aperti sul mondo dell’infinitamente piccolo.

All’età di otto anni ricevetti a Natale un dono che segnò per sempre non solo la mia infanzia, ma anche la mia intera esistenza. Di solito i miei genitori mi regalavano uno strumento musicale, quell’anno però decisero di optare per un piccolo microscopio. Vidi per la prima volta un aggeggio nero dalla forma strana che non si avvicinava minimamente a quello che immaginavo che fosse: si trattava di un microscopio.

Quello strumento non produceva suoni, non aveva tasti o corde ma soltanto un corpo di supporto, un ripiano per appoggiare gli oggetti da esplorare e un oculare da cui si accedeva al mondo dell’infinitamente piccolo. Era il mio sogno: poter scrutare i misteri di quel mondo significava per me capire com’era fatta la materia, esplorare la mia pelle, il sangue, esaminare il funzionamento degli esseri viventi. Avere un microscopio tra le mani poteva davvero rappresentare anche la chiave per capire me stesso, gli oggetti e le creature intorno a me e dentro di me. Dopo tanti regali che avevano soddisfatto il mio cuore e le mie emozioni, come gli strumenti musicali, grazie a quel microscopio pensavo di aver trovato il modo di soddisfare l’inesauribile curiosità della mia mente, e così è stato per moltissimi anni.

Non riuscivo a crederci: da quel momento potevo esplorare nuovi mondi. Come se si fosse aperta una finestra di conoscenza, di avventure da vivere grazie a una prospettiva diversa.

Il microscopio conteneva alcuni vetrini già preparati, con piccoli campioni di tessuti di fiori, cellule vegetali, amebe molto tenui, quasi invisibili, e altri piccolissimi squarci di un mondo minuscolo che non avevo mai considerato. Il bello per me era però provare a osservare campioni che avevo preparato io stesso, come una mosca, una formica o una goccia di sangue. Poi su un libro trovai l’idea di usare il sughero, che contiene le cellule più grandi tra quelle esistenti in natura.

Tra l’altro fu proprio grazie al sughero che Robert Hooke scoprì il mondo delle cellule. Nel 1665 Hooke riconobbe, in una sottile sezione di sughero e di midollo di sambuco, delle strutture a forma di celletta a cui diede il nome di cellule, perché Hooke le immaginava come piccole celle separate tra loro, paragonandole un po’ a quelle in cui sono rinchiusi i monaci in preghiera. Ciò che stava osservando erano in realtà cellule morte, svuotate da nucleo e organuli cellulari, così come si dispongono nel sughero e nel sambuco.

Un altro dei miei primi esperimenti prevedeva di colorare le cellule della cipolla in modo da poter vedere il loro nucleo, il centro di controllo della cellula. Così, dopo essermi procurato il blu di metilene in farmacia, installai il mio primo banco da laboratorio sulla cassapanca di casa e grazie a un’attenta colorazione riuscii a distinguere chiaramente i nuclei delle cellule e le membrane che delimitavano il confine tra loro.

Probabilmente fu la prima volta che mi imbattei in una cellula, non capivo bene cosa potesse rappresentare, ma mi affascinava l’idea che ci fosse un mondo così piccolo da non riuscire a vederlo a occhio nudo, eppure esistente, efficiente, in grado di lavorare e di vivere indipendentemente dal fatto che gli uomini lo potessero vedere. È proprio questa curiosità che spinge ogni biologo a indagare la dimensione dell’infinitamente piccolo. Per molti anni la biologia – cioè la scienza della vita – si è dedicata a sezionare, fotografare, sequenziare, decodificare le informazioni che provengono dalle più piccole molecole del nostro corpo. Nel giro di pochi anni abbiamo ottenuto risultati incredibili grazie alla tecnologia e ai progressi della matematica, della fisica, dell’ottica, dell’elettronica.

Gli anni da biologo

Quando ho cominciato a frequentare la facoltà di Scienze biologiche, nel settembre del 1993, nei laboratori molecolari dominavano i termociclatori, apparecchi in grado di automatizzare la reazione a catena della polimerasi (PCR). Tramite questo metodo, messo a punto dal professor Kary Mullis, biochimico statunitense, è possibile replicare in pochissimo tempo elevate quantità di DNA. Grazie alla PCR si possono ottenere miliardi di copie di un’informazione (in termini tecnici una “sequenza”) presente nel nostro libretto di istruzioni (DNA o, come mi piace dire, libretto di spartiti). Ma perché dovremmo voler replicare miliardi di volte la molecola di DNA?

Per poterla vedere e studiare. Una molecola di DNA pesa infatti circa un attogrammo (un miliardesimo di miliardesimo di grammo!), per cui sarebbe impossibile da osservare, maneggiare e analizzare. Per isolare ed esaminare la sequenza di una regione di interesse è necessario moltiplicarla miliardi di volte. Kary Mullis ebbe questa intuizione geniale, che gli valse il premio Nobel per la chimica nel 1993 (dieci anni dopo la scoperta!), mentre stava guidando. «Una sera in auto, al chiaro di luna, tra le montagne della California.» Lui stesso confessò in un articolo: «Talvolta le buone idee vengono proprio quando non le si cerca. […] Non riuscii quasi a dormire quella notte, con le bombe “desossiribonucleari” che mi esplodevano nel cervello».

Ancora oggi in ogni laboratorio di biologia molecolare è presente almeno un termociclatore, ossia l’apparecchio che riesce ad automatizzare questo processo di PCR creando in pochi minuti miliardi di copie di una sequenza specifica di DNA. Le applicazioni di tale tecnologia sono molteplici, dall’ambito forense alla rilevazione di virus, microbi, mutazioni…

Durante la mia tesi di laurea e di dottorato mi sono specializzato nell’utilizzo di questa tecnologia, sempre più incuriosito dalle sue possibili applicazioni nel campo della biologia molecolare. Il 15 marzo 1999 sono entrato in un istituto di ricerca a pochi chilometri da casa e lì ho iniziato il mio tirocinio in un laboratorio di controllo qualità dove era necessario dimostrare l’assenza di contaminazioni virali. A tale scopo venivano utilizzati metodi classici basati sull’infettività, che presentavano molti benefici ma richiedevano tempi lunghi, e quindi comportavano costi elevati.

Dopo poco tempo cominciai a pensare che la detection, cioè il rilevamento dei contaminanti (virus, micoplasmi, batteri) attraverso la tecnica della PCR sarebbe stata di gran lunga più rapida ed economica. Iniziai a documentarmi sulla letteratura e a confidare la mia idea ad alcuni colleghi, riscontrando subito un atteggiamento critico e di diffidenza nei confronti di un cambiamento troppo grande per essere accettato, soprattutto se proposto dall’ultimo arrivato. Inoltre esisteva il rischio concreto di creare falsi positivi, dovuto al fatto che la PCR individua il DNA/RNA dei contaminanti, senza riconoscere se siano ancora vivi. Io però non mi diedi per vinto, nonostante l’istituto mi avesse fatto capire che non avrei avuto la possibilità di eseguire alcun esperimento per dimostrare l’efficacia di una piccola rivoluzione nei metodi, che in fondo avrebbe dato benefici a tutti. Dopo alcuni mesi di sconforto, che si stava trasformando in rassegnazione, grazie a una serie di sincronicità ebbi l’opportunità di lavorare per alcuni mesi all’Istituto Pasteur di Parigi, per specializzarmi proprio nell’applicazione della PCR al rilevamento dei virus. Si trattò di un piccolo miracolo, nel quale una parte importante fu giocata da una persona in particolare, il dottor Domenico Barone, che credette fin dall’inizio nella mia idea e mi sostenne passo dopo passo, spesso anche contro il parere della direzione dell’istituto. Ricordo ancora che ritagliava con le forbici gli articoli specialistici sulle applicazioni della PCR e me li faceva avere ogni settimana in una busta chiusa nella casella postale del reparto. In quella fase Domenico fu per me un punto di riferimento importante come quindici anni più tardi fu Bruce per il progetto di Translational Music. Un professionista già affermato che crede in te e nella tua idea folle, quando il resto del mondo sta andando nella direzione opposta, può fare un’enorme differenza.

Al ritorno da Parigi tutto fu più semplice e in pochi anni riuscii a creare un gruppo di lavoro di venti persone scelte personalmente, nonché a lavorare con le tecnologie più avanzate in un laboratorio di altissimo livello. Grazie all’entusiasmo e alla professionalità del mio gruppo venne costruita una sofisticata unità di lavoro dedicata alla biologia molecolare e insieme fummo in grado di mettere a punto decine di metodi convalidati sia a livello europeo sia statunitense, alcuni dei quali per la prima volta al mondo.

Quindi per diciassette anni, ogni mattina, partivo con la gioia nel cuore per raggiungere il mio laboratorio e il mio gruppo e creare insieme qualche nuovo progetto rivoluzionario. Ricordo anche quanto fosse importante che ogni componente dell’équipe fosse felice del ruolo che ricopriva e come ciascuno di noi potesse esprimere i propri talenti in modo sano e autentico. Credo che quell’esperienza sia stata una prova in miniatura di come avrei poi dovuto diffondere Translational Music nel mondo.

L’organizzazione collaborativa delle cellule

Proseguendo gli studi ho poi compreso quanto complesso e raffinato sia il funzionamento degli organismi unicellulari e pluricellulari, anche se mi ci sono voluti parecchi anni per capire come ognuno di loro sia veramente un essere vivente.

Grazie agli studi condotti all’università, ma soprattutto a Bruce Lipton, ho davvero compreso che ogni cellula del nostro corpo è come un essere umano in miniatura. All’uscita del suo libro, La biologia delle credenze, nel 2006, questa visione antropomorfica era considerata un’eresia, ma adesso che possiamo accoglierla credo ci sia profondamente utile per capire come noi esseri umani, organismi pluricellulari, possiamo condividere congenitamente i modelli base di comportamento essenziali delle nostre cellule.

Puoi facilmente immaginare come all’interno del nostro corpo organi con funzioni diverse operino in modo coordinato per far funzionare al meglio l’intero organismo.

Ora prova a immaginare che ogni organo è composto da un tessuto di piccoli organismi, le cellule, che cooperano tra loro svolgendo funzioni diverse ma coordinate in vista del funzionamento di quell’organo. Prova ancora a fare uno sforzo di immaginazione e a pensare che ciascuna cellula a sua volta ha dei piccoli organelli, ciascuno con la propria funzione (per esempio, il nucleo per contenere il DNA, i mitocondri per produrre energia, l’apparato del Golgi per smistare le molecole appena sintetizzate, la membrana per delimitare il perimetro della cellula, eccetera). Devi immaginare tutto ciò in spazi talmente piccoli da poter essere ripetuti migliaia di miliardi di volte nel tuo corpo.


OSSERVARE L’INFINITESIMALE

Per darti un’idea, il microscopio ottico può ingrandire fino a 1500 volte, con una risoluzione ottica fino a 0,2 millesimi di millimetro (0,2 micrometri). Il microscopio elettronico a trasmissione può ingrandire fino a 500.000 volte, con una risoluzione fino a 0,2 milionesimi di millimetro (0,2 nanometri). Una cellula umana ha un diametro di circa un centesimo di millimetro (circa 15 micrometri), quindi con il microscopio ottico riusciamo a vedere la cellula e il suo nucleo (circa un decimo di essa) ma non gli organelli che abitano il suo citoplasma, cioè lo spazio tra il nucleo e la membrana, in cui avvengono la maggior parte delle attività cellulari.

Un giorno l’istituto per cui lavoravo mi chiese di partecipare a un’attività di ricerca che riguardava il microscopio elettronico a trasmissione (TEM). Ricordo ogni particolare di quel giorno che è rimasto impresso nella memoria di ognuno di noi: era l’11 settembre 2001. Ricordo le luci soffuse della sala in cui era collocato il microscopio, una stanza interamente riservata a quello strumento, e la sensazione che potesse rappresentare il passaggio verso un mondo sconosciuto, come un portale per raggiungere un nuovo pianeta. Tutto gigantesco, la pompa per creare il vuoto, gli obiettivi, la consolle che comandava le luci e i motori che muovevano ciascuna parte. Tutto così grande per riuscire a farmi entrare nell’infinitamente piccolo: dentro il salotto della cellula, tra il nucleo e la membrana, per osservare la forma di ciascun organello che avevo visto soltanto disegnato nei libri di scuola. Trovai veramente affascinante poter addentrarmi nel mondo dei nostri abitanti e riconoscerne le attività che consentono loro di vivere e svolgere le funzioni dei nostri organi.



In base ai resti fossili rinvenuti, sappiamo che le prime cellule viventi comparvero circa quattro miliardi di anni fa. Si trattava di cellule procariote, ovvero prive di un nucleo strutturato. Si ipotizza che, circa 1,8 miliardi di anni fa, alcuni batteri anaerobici, che si nutrivano inglobando batteri interi, avrebbero dato origine alle cellule eucariote, quelle dotate di nucleo che poi avrebbero portato agli organismi viventi che conosciamo oggi, piante e animali. Questo processo è avvenuto grazie a una simbiosi, ovvero una prima forma di collaborazione fra cellule: due batteri, invece di distruggersi a vicenda, hanno cooperato per creare un organismo più complesso.

Ciò significa che per 2,75 miliardi di anni la Terra fu abitata soltanto da organismi unicellulari: in pratica, esistevano solo batteri, alghe e protozoi simili alle amebe. Poi, circa 750 milioni di anni fa, queste cellule intelligenti decisero di diventare ancora più intelligenti, formando delle comunità organizzate che diedero origine ai primi organismi pluricellulari (piante e animali). Nel corso degli anni tali comunità divennero sempre più grandi, da alcune decine a diversi miliardi di cellule individuali socialmente interattive.

L’evoluzione biologica, cioè la spinta a formare comunità sempre più grandi, riflette semplicemente una necessità di sopravvivenza, che dipende dal livello di consapevolezza dell’organismo. Più consapevolezza un organismo vivente riesce ad acquisire, maggiore sarà la sua possibilità di adattarsi all’ambiente e sopravvivere.

Le funzioni di un organismo complesso sono circa le stesse richieste a un organismo unicellulare, soltanto che per formare organismi pluricellulari le cellule hanno iniziato a specializzarsi. Nelle comunità pluricellulari esiste una suddivisione dei compiti, molto evidente nei tessuti e negli organi che svolgono funzioni specializzate. Per esempio, in una cellula la respirazione avviene grazie a corpuscoli intracellulari chiamati “mitocondri”; l’equivalente dei mitocondri sono i miliardi di cellule specializzate che formano i polmoni. Un altro esempio è rappresentato dal movimento, che in una cellula individuale è creato dall’interazione delle proteine del citoplasma chiamate “actina” e “miosina”: in un organismo pluricellulare, invece, comunità di cellule muscolari specializzate hanno il compito di generare la motilità e ognuna di esse è composta da grandi quantità di actina e miosina.

Trovo estremamente interessante studiare l’organizzazione e il livello di consapevolezza di un organismo pluricellulare complesso, così diverso dai modelli gerarchici creati dall’uomo in questi ultimi secoli (per esempio, gli organigrammi aziendali). Penso che dovremmo sempre più tornare a gestire le nostre comunità quotidiane e lavorative traendo spunto dall’organizzazione che il nostro corpo (e quello di tutti gli organismi viventi) ha creato con un’intelligenza evolutiva sviluppata nel corso di migliaia di anni.

Un esempio fondamentale che dimostra l’intelligenza e la capacità di memoria delle cellule è il funzionamento del nostro sistema immunitario, che si è evoluto nel tempo per far fronte all’arrivo di ospiti indesiderati.

Quando un virus ci colpisce, una cellula immunitaria matura è chiamata a formare una proteina-anticorpo specifica contro quel virus. Per esempio, quando il virus del morbillo attacca un bambino, la cellula del suo sistema immunitario deve creare un nuovo gene che servirà da modello per la creazione dell’anticorpo del morbillo.

Tale processo avviene nel nucleo delle cellule immunitarie immature (linfociti B). Tra i geni di queste cellule c’è un gran numero di sequenze di DNA che codificano frammenti di proteine specifiche. Le cellule immunitarie riescono ad assemblare e ricombinare in modo casuale queste sequenze di DNA creando un gran numero di geni diversi tra loro, ognuno dei quali fornisce un anticorpo dalla forma specifica. Quando da questo processo della cellula immunitaria immatura viene prodotto un anticorpo “quasi” complementare al virus invasore (per esempio, il morbillo), la cellula viene attivata.

Quando questo anticorpo specifico si aggancia al virus invasore, lo disattiva e lo marchia affinché venga distrutto, proteggendo in tal modo l’organismo dai danni del virus. Le cellule conservano poi la memoria genetica di tale anticorpo, in modo che, se in futuro l’individuo sarà nuovamente esposto a quel virus, potranno far scattare immediatamente una risposta immunitaria specifica.

Questo gene dell’anticorpo può anche essere trasmesso a tutta la progenie della cellula al momento della divisione: così, non solo la cellula ha imparato a riconoscere quel virus, ma ha anche creato una memoria che viene ereditata e trasmessa alle cellule figlie. Tale attività di ingegneria genetica naturale costituisce un vero e proprio meccanismo di intelligenza innata che consente l’evoluzione delle cellule.

Spesso mi sento anch’io come una cellula dell’umanità che si trova a operare in contesti diversi e cerca di capire quale sia il suo scopo.

Nel 2022 sono stato invitato alla Camera dei deputati per far conoscere la mia musica e la mia visione della biologia. Prima di accettare l’invito, non ho potuto fare a meno di chiedere al mio tamburo: “Cosa porto alla Camera dei deputati con il mio pianoforte?”. La risposta è arrivata immediatamente: “Porto la saggezza delle nostre cellule, la loro intrinseca intelligenza a collaborare in modo efficace e naturale, i loro valori di cooperazione, efficienza, ritmo, resilienza. Porto l’intrinseca natura della musica a generare armonia tra suoni diversi, tra diverse capacità di esprimersi che creano la sinfonia della vita”.

È stato molto forte il contrasto tra la mattina trascorsa immerso nella natura, nella luce, con i miei amici Daniela e Flavio, che mi hanno portato in mezzo al mare alla ricerca dei delfini, e il pomeriggio passato a Montecitorio: un ambiente buio, completamente privo di piante, con le finestre chiuse, difficile da umanizzare, se non con la musica. Durante la mia condivisione ho potuto apprezzare il cambiamento del ritmo di quel luogo, prima così serrato e rigido, e che poi si è aperto a uno stato di calma e di ascolto. I responsabili dell’evento mi hanno promesso che avrebbero valutato la possibilità di ascoltare la mia musica prima delle sedute in aula.

Per spiegare meglio il concetto di organizzazione collaborativa pensiamo a un esempio concreto pubblicato nel 2010 su “Science”, una delle riviste scientifiche più riconosciute al mondo.1

Un gruppo di ricercatori giapponesi era impegnato a studiare nuove soluzioni per migliorare il traffico nella periferia di Tokyo. A un certo punto gli scienziati spostarono l’attenzione su un’ameba, la muffa melmosa Physarum polycephalum, per intenderci quella verde che ci fa scivolare sui marciapiedi della città. La muffa melmosa è un organismo unicellulare simile a un fungo che può crescere producendo una serie di vene collegate, diffondendosi su una superficie come una rete. Si espande dividendo i suoi nuclei in nuclei sempre più numerosi, sebbene tutti siano tecnicamente racchiusi in un’unica grande cellula.

«Alcuni organismi crescono sotto forma di rete interconnessa come parte della loro normale strategia di nutrimento per scoprire e sfruttare nuove risorse. [La muffa melmosa] può trovare il percorso più breve attraverso un labirinto o collegare diverse serie di fonti di cibo in modo efficiente» scrivono nell’articolo in questione gli scienziati giapponesi guidati da Atsushi Tero dell’Università di Hokkaido. La muffa melmosa si è evoluta per migliaia di anni e ha sviluppato questa grande intelligenza per crescere nel modo più efficiente possibile allo scopo di massimizzare il suo accesso ai nutrienti.

Per verificare se le reti della muffa si comportavano come quelle del traffico ferroviario e automobilistico, i ricercatori portarono l’ameba in laboratorio e posizionarono dei fiocchi d’avena in vari punti su una superficie bagnata, secondo uno schema corrispondente alle città che circondano Tokyo. Aggiunsero inoltre aree di luce intensa (che la muffa tende a evitare) in corrispondenza di montagne o altre caratteristiche geologiche che dovevano essere aggirate dalla rete stradale e ferroviaria.

Gli scienziati lasciarono che la muffa si organizzasse e si diffondesse attorno a quei nutrienti e la videro costruire uno schema molto simile al sistema ferroviario del mondo reale che collegava le città intorno a Tokyo. Anzi, la soluzione dell’ameba era più efficiente. Inoltre, la muffa melmosa costruì la sua rete senza un centro di controllo che potesse supervisionare e dirigere l’intera impresa: piuttosto rafforzava i percorsi che funzionavano ed eliminava i canali ridondanti, adattandosi e adeguandosi costantemente per ottenere sempre la massima efficienza.

Per trarre vantaggio da ciò che la natura e l’evoluzione avevano perfezionato nel corso dei millenni, i ricercatori inserirono in un modello informatico le informazioni sull’alimentazione e le abitudini di crescita della muffa melmosa, nella speranza di poterle utilizzare per progettare reti di trasporto più efficienti e adattive.

«Il modello cattura la dinamica fondamentale dell’adattabilità di una rete attraverso l’interazione fra regole locali e produce reti con proprietà confrontabili o superiori a quelle delle nostre reti infrastrutturali reali» scrive il professor Wolfgang Marwan dell’Università Otto von Guericke di Magdeburgo in Germania.2

Questo lavoro fornisce un esempio affascinante e convincente che modelli matematici puri ispirati biologicamente possono portare ad algoritmi completamente nuovi e altamente efficienti in grado di fornire ai sistemi tecnici le caratteristiche essenziali dei sistemi viventi.

L’ameba utilizza un sistema molto intelligente detto “active perception”, ovvero un metodo di esplorazione attiva dell’ambiente per raccogliere informazioni utili a ottimizzare i comportamenti, grazie al quale riesce in tempo reale a decidere il miglior percorso da intraprendere per raggiungere le tappe richieste, senza lasciarsi influenzare dalla complessità del sistema (proporzionale al numero di tappe da raggiungere). I calcolatori, invece, cominciavano ad andare in crisi man mano che cresceva il numero di città da mettere in contatto.

Mi sembra interessante come l’uomo, concentrato negli ultimi anni sul progresso tecnologico che lo ha illuso di risolvere qualsiasi problema, avverta l’istinto di ritornare a osservare la natura per ispirarsi al funzionamento collaborativo dei sistemi biologici.

Un sistema molto simile è stato descritto in uno studio recente3 dell’Istituto Francis Crick di Londra. I ricercatori hanno cercato di indagare come le cellule del corpo umano e di altri organismi prendano efficienti decisioni collettive (“collective decision”) durante la morfogenesi dei tessuti. Nel corso di questo affascinante processo in cui vengono create le forme del nostro corpo, le cellule mantengono un’informazione continua di comportamento attraverso un feedback tra il movimento e la percezione: è la stessa strategia di “active perception” utilizzata dall’ameba della muffa verde. È il primo studio che si occupa di questa caratteristica delle cellule umane, che si esprime principalmente durante la definizione delle forme del nostro corpo. In particolare questi ricercatori si sono focalizzati sull’angiogenesi, ovvero sul processo di formazione di nuovi vasi sanguigni che avviene durante lo sviluppo embrionale ma anche nel corso della nostra vita, e subisce grandi modifiche quando sono presenti gravi malattie come il cancro.

Durante i processi di morfogenesi, ciascuna cellula deve gestire in modo molto raffinato e veloce la complessità dello sviluppo embrionale, mantenendo una precisa definizione della funzionalità di ciascun tessuto e organo del corpo.

Ciascuna cellula deve decidere momento per momento se duplicarsi e in quale direzione, oltre a come specializzarsi per quel determinato punto del corpo in quel preciso momento dello sviluppo. Il tutto coordinandosi con le altre cellule e parte dell’embrione che sta definendo ogni forma e funzione dell’organismo nel suo insieme.

Prova a immaginare il momento in cui le cellule dell’indice della tua mano sinistra decidono di fermare la loro crescita per dare proprio quella curva, guardala un attimo ora e toccala con la mano destra. Senti la bellezza definita in migliaia di anni da quel tessuto della pelle, perfettamente integrato con i tessuti sottostanti fino ad arrivare a quell’ossicino e ai vasi sanguigni che mantengono il nutrimento di quel dito. Poi con l’indice della mano destra accarezza tutto il dito, scendi e risali sul medio, le cui cellule hanno deciso di creare una lunghezza superiore, di nuovo con una forma simile, e così via fino al mignolo. Ogni forma, lunghezza, consistenza, funzione, rispetta quel particolare punto del corpo, ma è perfettamente coordinata con la crescita di tutte le altre forme e funzioni dell’organismo.

Un altro modo per riscontrare l’intelligenza intrinseca di ciascuna cellula consiste nell’osservare un tessuto appena ferito, per esempio in seguito a un taglio della pelle. Dopo qualche secondo, le cellule coinvolte cominciano il loro raffinato lavoro di riparazione. Non chiedono al cervello come procedere, non c’è il tempo, prendono le loro decisioni in modo intelligente e coordinato. Iniziano a utilizzare sensi inimmaginabili per rilevare cosa è accaduto e cominciare a rispondere.

Ho parlato di questo argomento nel 2022 al mio secondo TED×, a Biella, nel talk “La creatività della Natura ispira il nuovo volto dell’Umanità”.

L’approccio olistico

Ho vissuto quasi un’intera vita da biologo molecolare, focalizzato come ogni scienziato (soprattutto occidentale) a sezionare e analizzare ogni più piccola parte del nostro organismo, poi della cellula e quindi del suo libretto di istruzioni (DNA) per cercare di penetrare i misteri della vita. È facile confondersi ed è ciò che vorrei prevenire condividendo questa riflessione con te. Al di là dell’intelligenza di ogni sua parte, un organismo ha un’intelligenza collettiva molto superiore alla somma delle parti. Siamo abituati a trattare un organismo come una somma di elementi, moduli che possono essere riprodotti (e addirittura sostituiti) con strumenti digitali sofisticati. La nuova biologia ci invita a rivedere questa concezione analitica e riduzionistica. Infatti per gli organismi viventi, oltre all’approccio analitico, è possibile un altro tipo di approccio alla conoscenza: quello olistico.

“Olistico” è un termine che mi affascina molto: deriva dal greco “olos”, che significa “tutto, intero, completo, totale”. Rimanda a una prospettiva più ampia, che spiega ogni sistema nel suo complesso, non esclusivamente tramite le sue singole componenti perché la sommatoria funzionale delle parti è sempre maggiore, più completa, delle medesime parti prese singolarmente. Questo tipo di approccio considera gli organismi viventi multicellulari (per esempio, il corpo umano) come comunità di entità coordinate, anche se intrinsecamente autonome.

A volte mi capita ancora che in alcuni ambienti, soprattutto accademici, mi venga chiesto quale sia il fattore responsabile dei tanti benefici di Translational Music: l’accordatura? La struttura? L’intenzione? Qualcuno mi ha addirittura proposto di suonare i miei brani con un pianoforte accordato a 440 Hz per valutare le differenze. È un errore in cui spesso noi scienziati siamo caduti: vogliamo capire quale sia l’elemento critico che fa funzionare (o non funzionare) tutto l’organismo. E se fosse l’interazione tra le parti? L’orchestrazione di una comunità ben integrata? Altrimenti dovrei provare a suonare anche con le scarpe o una sola scarpa, più forte o più piano, su diversi pianoforti, con diversa intenzione. Non avrebbe senso. Cominciamo a valutare gli effetti di Translational Music nel suo insieme, senza snaturarla, poi eventualmente, se si renderà necessario, potremo indagare quali siano le componenti più importanti.

Le cellule staminali

L’organizzazione collaborativa implica che le cellule svolgano funzioni diverse all’interno dell’organismo. Come si sa, le cellule del nostro corpo si sviluppano a partire dalle cellule staminali, che sono cellule non specializzate presenti negli embrioni e nel cordone ombelicale, capaci di trasformarsi nei diversi tipi cellulari necessari al funzionamento dell’organismo vivente. Ma in che modo queste cellule, tutte derivate dallo stesso uovo fecondato (la prima cellula staminale, che si chiama zigote) e recanti lo stesso DNA, si differenziano in tipi cellulari distinti (osso, pelle, cuore, intestino, sangue)? In che modo si replicano e si dispongono in raffinati schemi spaziali (morfogenesi) senza poter contare su una guida esterna?

Questa domanda è anche al centro della comprensione del cambiamento evolutivo, perché lo studio dello sviluppo dell’uomo lega la genetica (ovvero lo studio dei modi in cui si modifica il DNA) alla forma e alla funzione degli organi (su cui opera la selezione naturale).

Molti laboratori in tutto il mondo si stanno occupando di queste tematiche perché l’identificazione e il controllo funzionale di tali processi porterà a strategie innovative per la riparazione delle lesioni, per l’inversione della degenerazione cellulare e dell’invecchiamento e per la riprogrammazione dei tumori.

È importante sottolineare che il controllo di questo modello non si verifica esclusivamente durante il processo unidirezionale mediante il quale il genoma di un ovulo fecondato si sviluppa progressivamente in un individuo maturo.

Le informazioni sul patterning (inteso come la capacità di ciascuna cellula di capire quale materia creare nell’organismo in cui si trovano) vengono elaborate durante la vita per il mantenimento dell’omeostasi (che è una forma di regolazione interna): rigenerazione, rimodellamento e mantenimento delle strutture adulte esistenti contro danni, invecchiamento e cancro.

Per esempio, le salamandre sostituiscono prontamente le parti del corpo amputate, facendo crescere esattamente ciò che è venuto a mancare. Il processo rigenerativo si interrompe quando lo schema corretto è stato completato. Questo meccanismo evidenzia uno degli aspetti più importanti della rigenerazione e del rimodellamento, ovvero la necessità di un feedback: non può essere semplicemente un processo emergente da regole fisse perché i dettagli della lesione sono imprevedibili per l’organismo. La plasticità somatica richiede che un organismo sia in grado di riconoscere il danno e attuare la riparazione a partire da un’ampia varietà di stati iniziali, verso la stessa (corretta) morfologia.

Quando penso a questo aspetto della biologia, alla capacità delle cellule di collaborare rispondendo in tempo reale agli stimoli dell’ambiente, mi viene in mente quanto sia sempre stato naturale per me non avere una scaletta definita durante un concerto. Ho sempre sentito il desiderio di ascoltare i segnali che arrivano dal pubblico, perché per me un concerto è un’esperienza collettiva di nutrimento reciproco e continuo. È perciò fondamentale sentire i bisogni dell’organismo che creiamo istante dopo istante, se necessita di parole, di gesti, di suoni, di tamburo, di pianoforte, di violoncello, di silenzio, di condivisione, di lacrime, di sorrisi, di momenti esperienziali.

Immagino che allo stesso modo le cellule del nostro corpo sentano continuamente gli stimoli delle cellule vicine (“active perception”) e lontane (ora lo sappiamo grazie alla fisica quantistica), per decidere quale strada prendere, quali proteine sintetizzare e quale forma dare al tessuto che stanno rigenerando.

Sappiamo che alla base del differenziamento c’è una particolare programmazione dell’attività genetica, che prima determina la formazione di tipi cellulari differenti e successivamente, quando le cellule fanno ormai parte di un tessuto/organo specifico, mantiene costantemente represse la sintesi delle sequenze di DNA che non sono specifiche di quel tipo cellulare.

Immagina una cellula staminale che vuole diventare una cellula della pelle: andrà nel suo libretto di spartiti (DNA) a leggere in modo specifico le istruzioni di quel particolare capitolo che le permette di creare il tessuto della pelle. La sua vicina di casa all’interno dell’embrione, che vuole diventare cellula dell’osso, pur avendo lo stesso libretto di spartiti andrà a leggere la parte che le consente di creare una materia più dura, sintetizzando proteine diverse che consentiranno il sostegno di quell’organismo. Altre cellule decideranno di diventare cuore e sintetizzeranno proteine contrattili in grado di dare il ritmo all’organo che presiede alla circolazione del sangue. Quelle cellule inizieranno presto a pulsare in modo autonomo per il fatto di aver scelto di leggere quella parte del libretto di spartiti.

Non trovi che sia un processo raffinato, come coordinato da un direttore di orchestra che sceglie i suoi musicisti uno per uno? All’inizio tutti sono dotati di caratteristiche molto simili e poi ciascuno decide di specializzarsi in uno strumento diverso, traduce quell’espressione in vera a propria materia e si coordina perfettamente con l’espressione delle altre cellule dando origine alla sinfonia della vita.


IN DIRETTA DALLE NOSTRE CELLULE

Questa esperienza genererà in te sentimenti di speranza, bellezza, fiducia. Attraverso un contatto naturale con i valori primordiali degli esseri viventi che compongono il tuo corpo, percepirai come l’uomo sia comparso sulla Terra per esprimere qualità innate che negli ultimi anni fatichiamo a riconoscere. Potrebbe quasi sembrare che l’uomo si sia dimenticato della vera ragione della sua comparsa. La musica serve a riportare alla luce il ricordo di questa esperienza e a ritrovare l’armonia tra le cellule e gli organi del nostro corpo.

Scegli un CD di Translational Music da inserire nel tuo lettore, chiudi gli occhi ed escludi tutte le immagini e le sensazioni negative a cui ci hanno abituato i mezzi di comunicazione (conflitto, povertà, solitudine e paura).

Prova a farti piccolo piccolo e a entrare nel tuo corpo attraverso il respiro, dal naso fino alla gola e giù tra i tuoi splendidi organi. Meravigliati della bellezza e della varietà di colori, forme e funzioni presenti: i sottili tessuti dei polmoni, il pulsare del cuore, il fegato, l’intestino, la milza, il pancreas. Senti come cambia la loro funzionalità quando porti l’attenzione su ciascuno di essi. Ognuno è una sezione del tuo corpo composta da miliardi di organismi viventi (le cellule) che leggono tutte un particolare capitolo del DNA per creare quelle forme e quella specifica funzione.

Un po’ come un’orchestra composta da sezioni di ottoni, legni, percussioni, archi. Ognuna di esse è a sua volta formata da musicisti che leggono la stessa partitura e sono in grado di suonare senza necessità di avere un direttore di orchestra.

Se prendiamo un organo o addirittura un apparato e lo estraiamo dal corpo, esso sarà in grado di continuare a svolgere la sua funzione in modo indipendente. È il cervello a comandarlo? Assolutamente no! Perché anche il cervello è un organo in grado di svolgere la propria funzione in modo indipendente, e non controlla la funzionalità degli altri organi. Se prendiamo l’intero apparato digerente e lo estraiamo dal corpo, esso continuerà a svolgere la sua funzione digestiva, mantenendola dalla bocca all’ano! Ugualmente i musicisti sono in grado di suonare autonomamente la loro partitura.

Ora prova a sentirti il direttore di orchestra del tuo corpo, chiamato a creare armonia tra le parti in modo da compensare eventuali squilibri legati alle emozioni o alla percezione dell’ambiente esterno.

Il direttore di orchestra è la mente, la tua coscienza. Falla passeggiare per il teatro e osserva il tuo corpo dal palco, dal pubblico, dalle balconate, dall’alto del loggione. Assapora la bellezza dell’orchestra, la quantità di elementi, la ricchezza di diversità, la raffinatezza nell’esecuzione di ciascuna cellula che passa rapidamente e in modo preciso dall’informazione alla materia, sempre coordinata da ritmi e melodie che si intrecciano, da intensità che si susseguono. Pause, silenzi, attività lente e veloci. È un’espressione di grande intelligenza.

Prova a sentire la diversa sensazione prodotta da ciascun organo, come lavora quando porti l’attenzione su di esso e quando sali sul podio del direttore e lo consideri a distanza. Come suona quella sezione?

Senti come ciascuna parte del tuo corpo desideri essere unita alla mente, alle emozioni, e non travolta da esse o separata dalla coscienza.

La mente, il direttore, alleati di ciascun musicista (non giudici distaccati!), sentono l’ambiente e creano armonia tra le parti, le mettono in relazione, generando la bellezza della sinfonia della vita!



La rivoluzione epigenetica

Come abbiamo visto l’espressione delle cellule non è frutto di un meccanismo rigido e preordinato dettato dai geni presenti nel DNA, come si credeva fino alla fine del secolo scorso, bensì il risultato di reazioni a una complessità di condizioni e percezioni ambientali che vengono studiate dall’epigenetica. È un continuo processo di ascolto e comunicazione tra l’interno e l’esterno della cellula, che determina il comportamento e il modo in cui essa passa dall’informazione (DNA) alla materia (proteine). Ne ho parlato in termini generali in precedenza ma ora vorrei provare a spiegartelo in modo più approfondito.

Ora proverò con parole molto semplici a spiegarti la rivoluzione epigenetica nel campo della biologia. Dovendo quindi operare una sintesi di concetti complessi, inevitabilmente incorrerò in inesattezze e imprecisioni. Credo sia una questione di scelta: per più di vent’anni ho utilizzato un linguaggio rigoroso e scientifico per condividere idee e risultati con colleghi abituati a una terminologia tecnica. Ora cercherò invece di semplificare al massimo per rendere accessibili a tutti informazioni che possono contribuire a determinare un cambio di prospettiva importante per chi, pur non avendo seguito questo percorso di studi, è comunque interessato a comprendere concetti utili a stare meglio.

Nel 1953 l’uomo (nelle persone di James Watson e Francis Crick) scoprì che all’interno di ogni cellula degli esseri viventi c’è una molecola che contiene un codice di istruzioni, al quale è stato dato il nome di DNA (acido desossiribonucleico). Grazie al suo meccanismo di replicazione, questa molecola viene copiata in ogni nuova cellula di un individuo e contiene tutte le informazioni necessarie a costruire la materia del corpo, ossia centinaia di migliaia di proteine che determinano la struttura e la funzione di ciascun organo e tessuto. Ma se l’informazione (DNA) è sempre la stessa in ogni cellula, è diverso invece il modo in cui ognuna, a seconda del tessuto che deve costruire, passa da quell’informazione alla materia. Esistono più di duecento tipi diversi di cellule nel nostro corpo e ovviamente è molto diversa la materia creata da una cellula della pelle rispetto a una cellula dell’osso o addirittura del sangue. Eppure tutte partono dalla stessa informazione, ospitata nelle prime cellule al momento della nascita e poi replicata in tutte le altre fino alla nostra morte. Sempre la stessa informazione, lo stesso DNA, lo stesso libretto di spartiti che l’Universo ha riservato proprio a noi e non sarà mai di nessun altro essere vivente su questo pianeta. Ciò che cambia sono le porzioni di DNA (geni) che ciascuno dei diversi tipi di cellule sceglie di leggere all’interno del DNA, a seconda del tessuto che deve generare in quella parte del corpo.

Ora è facile immaginare che, una volta che una cellula del corpo ha deciso di diventare parte di un determinato tessuto, continuerà a leggere sempre quella parte (come fosse un capitolo/una partitura) del DNA e nessun’altra. Per esempio, una cellula dell’osso non leggerà mai le informazioni per sintetizzare le proteine della pelle o del sangue.

A questo punto ti starai chiedendo a cosa serve capire questo meccanismo tramite il quale la cellula sceglie quale tessuto creare, se il nostro corpo si è già formato durante la gestazione.

Eccoci arrivati al nocciolo della questione: grazie a un processo che si chiama “rigenerazione cellulare”, ogni tessuto del nostro organismo si rigenera continuamente. Giorno dopo giorno, miliardi di cellule muoiono e miliardi di nuove cellule nascono, consentendo a ogni parte del nostro corpo di rinascere. Ed è in questo processo di rinascita che ciascuna cellula può ogni volta decidere come passare dall’informazione alla materia. Chiaramente una nuova cellula del cuore leggerà il capitolo del DNA che le consentirà di costruire il tessuto del cuore, mettendo lì degli specifici segnalibri, ma potrà decidere in che modo ricostruire questo tessuto e tale decisione avverrà in base a come percepisce in quel momento l’ambiente circostante. All’interno di uno stesso capitolo (tessuto del cuore) esistono infatti diversi geni (informazioni) che permettono di formare quel tessuto e la cellula in ogni istante può decidere in che modo creare la materia, scegliendo le diverse opzioni di lettura del DNA.

Abbiamo quindi compreso che esistono due modalità con cui ogni cellula del nostro corpo sceglie quale parte del DNA leggere per sintetizzare le proteine (materia) che generano ciascun tessuto. La prima decisione ha luogo durante lo sviluppo embrionale, nel corso del quale tutte le cellule sono uguali tra loro e ciascuna si specializza a generare uno specifico tessuto (pelle, osso, cuore, sistema nervoso, eccetera), e lì mette un segnalibro che consentirà a se stessa e alle sue cellule figlie di leggere sempre quella parte del DNA. Questo processo viene chiamato “differenziamento cellulare”.

La seconda decisione consente di stabilire istante dopo istante, all’interno di quel capitolo, come ricreare quel tessuto specifico in base a come viene percepito l’ambiente (epigenetica) durante il processo di rigenerazione cellulare, perché anche nel corso della nostra vita adulta abbiamo la possibilità di ricreare le varie parti del nostro corpo. Infatti i miliardi di vecchie cellule muoiono per lasciare spazio ad altre cellule nuove che ricreano i nostri tessuti e organi in base a come percepiamo l’ambiente in quel preciso momento della nostra esistenza.

Anche in vitro (in laboratorio), se noi inseriamo due cellule staminali identiche, con lo stesso DNA, in due ambienti diversi, esse si comporteranno in modo molto differente e sintetizzeranno proteine diverse. Non dimenticherò mai il momento in cui ho visto al microscopio una cellula staminale cominciare a pulsare e diventare cellula del cuore. A quella cellula erano stati dati i nutrienti e i segnali chimici che le hanno fatto credere di essere deputata a costruire il “cuore”. Quella cellula ha lo stesso libretto di spartiti (DNA) di tutte le altre, eppure, grazie ai segnali che riceve in quel momento, decide di mettere proprio lì i suoi segnalibri e di sintetizzare le proteine del cuore.

Questo esperimento di laboratorio ci permette di capire come la cellula, prima di passare dalla sua informazione alla materia, osservi l’ambiente intorno a sé per creare la materia più adatta alla situazione corrente. In questa fase la cellula non cambia l’informazione (DNA), ma il livello (quantità di proteina) con cui esprime ciascuna proteina che forma il tessuto prescelto (espressione genica). Cercando di semplificare al massimo, immagina che quelle nuove cellule abbiano nel loro DNA delle precise ricette per costruire le proteine (mattoncini di quel tessuto). L’epigenetica (ovvero il modo in cui le cellule sintetizzano quelle proteine in base a come percepiscono l’ambiente intorno a sé) determina la quantità di ciascun ingrediente da sintetizzare in quel particolare momento della vita.

La connessione universale

Raffinatezza, delicatezza, armonia, coordinazione, comunicazione, dialogo tra la vita e la morte. Nel nostro organismo tutto avviene naturalmente: vecchie cellule che muoiono e, come abbiamo visto, lasciano il posto ad altre cellule nuove; alcune dure come quelle dell’osso che servono a sostenerci, altre fluide come quelle del sangue, morbide come quelle della pelle o sottili come quelle nervose. Non c’è giudizio, non c’è gerarchia, non c’è conflitto. Attraverso il meccanismo di morte cellulare programmata (apoptosi), rigeneriamo ciclicamente il nostro corpo e molti dei nostri tessuti. Non esistono cellule più belle o importanti di altre: sono tutte fondamentali per la nostra vita.

Ogni nuova cellula per costruire e mantenere se stessa ha bisogno di ingredienti nuovi: aria, acqua, proteine animali e vegetali, eccetera. Ciascuno di questi ingredienti contiene gli elementi necessari al laboratorio cellulare (azoto, idrogeno, carbonio, ossigeno). E questi elementi derivano da stelle che sono morte miliardi di anni fa. Ecco l’insegnamento che le nostre cellule ci offrono: la vita di una nuova cellula presuppone la morte di una sua coinquilina e di una stella. Se ci pensi bene, ciò riassume il ciclo vita-morte e l’unione profonda tra noi, la natura e l’universo.4

Malgrado le differenze tra gli esseri viventi, siamo tutti comunque prevalentemente costituiti di elementi che si trovano sulla superficie della Terra. Un elemento è una sostanza così semplice che non può essere suddivisa in altre più semplici attraverso l’interazione con altre sostanze o mediante il riscaldamento. Sono novantotto gli elementi presenti naturalmente sul pianeta Terra e di essi soltanto ventuno sembrano al momento essere fondamentali per la vita. Dalla loro combinazione si forma una quantità incredibile di molecole diverse che vanno dalle più semplici (appena due atomi) alle più complesse (dieci miliardi di atomi). Un po’ come per le note musicali: da sette note nascono i capolavori più sublimi creati dagli esseri umani.

Migliaia di anni prima di possedere la strumentazione necessaria per dimostrarlo scientificamente, grazie all’intuito (ecco un esempio di come la farfalla, l’intuito, e l’elefante, la scienza, abbiano danzato insieme in ambito biochimico), l’uomo aveva individuato alcune sostanze – rame, piombo, oro, ferro e carbonio (nella forma di grafite o diamante) – che si avvicinavano di molto a quelli che poi furono dichiarati essere gli elementi essenziali , dando per assodate queste conoscenze per oltre cinquemila anni.

La composizione del sistema solare (sole, pianeti, comete e polvere interstellare) è ormai ben nota grazie allo studio degli spettri di luce (spettrografia). Gli elementi chimici che predominano sono idrogeno, ossigeno, carbonio e azoto (in ordine decrescente), i quali costituiscono anche il 99,6 per cento di tutti gli atomi del nostro corpo. Oltre a questi quattro elementi principali, che partecipano a tutte le reazioni biochimiche, troviamo calcio, fosforo, zolfo, sodio, potassio, cloro e magnesio per arrivare al 99,99 per cento di tutti i nostri atomi. Dieci di questi rientrano negli undici elementi più comuni presenti nell’acqua del mare: ciò può essere messo in correlazione con il fatto che la vita è nata nel mare. Se non esistesse la vita sulla Terra, non esisterebbero neppure la maggior parte delle molecole presenti sul nostro pianeta. Eccetto per l’acqua, uno dei pochi elementi chimici essenziali alla sopravvivenza dell’uomo, che esisterebbe anche senza di noi.

Ora prova a chiudere gli occhi e a sentire come il tuo corpo si sta rigenerando grazie a cellule che muoiono e a cellule che nascono, chiedendosi in che modo ricreare la materia dei suoi tessuti in base all’ambiente circostante e utilizzando gli elementi che stelle morte miliardi di anni fa ci stanno donando. Esiste dunque una profonda connessione universale che, in un ciclo continuo di nascita e morte, lega il nostro corpo, attraverso la possibilità di rigenerarlo, l’alimentazione e la respirazione, alla natura e addirittura ai corpi celesti.

La sonocitologia: il legame fra cellule e musica

Ora affronteremo l’aspetto più profondo e consapevole di ciò che sta avvenendo nel mondo puramente scientifico in questo momento storico. Proprio negli ultimi anni (forse addirittura mesi), la scienza conclamata, quella che viene pubblicata sulle più importanti testate mondiali, grazie alle nuove tecnologie e a una nuova apertura di prospettiva sta verificando in laboratorio ciò che l’uomo ha intuito da sempre: l’esistenza di un legame tra le cellule degli esseri viventi e la musica.

Uno dei pionieri in questo ambito è il professor Carlo Ventura, ordinario di Biologia molecolare all’Alma Mater di Bologna, direttore della sezione di Bologna dell’Istituto nazionale di biostrutture e biosistemi (INBB), comprendente le unità di ricerca INBB di Bologna, Firenze e Siena, e direttore di ELDOR Lab, Laboratorio nazionale di biologia molecolare e bioingegneria delle cellule staminali, presso l’Università di Bologna. Carlo Ventura sta studiando come attraverso il suono di una cellula possiamo capire il suo stato metabolico e quindi il suo stato di salute. Non solo, se attraverso la musica si può indirizzare la cellula verso un percorso di differenziamento, sembra che sia possibile in futuro riprogrammare una cellula malata attivando i suoi intelligenti meccanismi di autoguarigione.

Per tradurre le vibrazioni delle cellule in suoni e melodie il professor Ventura utilizza un La accordato a 432 Hz. “Sonocitologia” è il termine coniato per descrivere una nuova area di ricerche basate sullo studio della capacità delle cellule di produrre e sentire vibrazioni meccaniche, e sulla possibilità di trasformare profili vibrazionali cellulari in suoni udibili, utilizzabili come una sorta di firma vibrazionale per guidare in maniera selettiva il differenziamento delle cellule staminali.5

La fisica quantistica e la sonocitologia hanno dimostrato che gli atomi vibrano l’uno vicino all’altro per formare una molecola, e quegli atomi e quelle molecole propagano onde che vibrano a lunghezze caratteristiche che possono essere misurate in Hertz. Gli scienziati utilizzano la spettroscopia vibrazionale per studiare l’energia della vibrazione dei legami molecolari al fine di identificarne la frequenza.6 La forza oscillatoria delle molecole genera il movimento e la vibrazione delle cellule.

La biologia ha quindi finalmente scoperto che le cellule del nostro corpo comunicano, oltre che con la biochimica, anche attraverso la luce e il suono. Grazie ai filamenti del loro citoscheletro, esse generano oscillazioni meccaniche che si traducono in suoni (anche nel range dell’udibile dalle nostre orecchie!). Utilizzando un microscopio a forza atomica (con una sonda piccolissima, tanto che termina con un solo atomo), il professor Ventura rileva le vibrazioni delle nostre cellule e grazie alla sonocitologia possiamo sentire i suoni corrispondenti a queste vibrazioni. È stato scoperto che esiste un codice oscillatorio, vibrazionale, che ci racconta cosa stanno facendo le cellule, qual è la loro condizione. Questa idea viene applicata alla medicina rigenerativa, quindi alle nostre cellule staminali, perché oltre a emettere vibrazioni, come abbiamo visto, le cellule possono essere a loro volta influenzate da vibrazioni provenienti dall’ambiente.

Gli esperimenti del professor Ventura sono davvero affascinanti. Fra questi mi ha molto commosso quello nel corso del quale è stato registrato il suono di una cellula cardiaca attraverso il microscopio a forza atomica. Questo suono è stato fatto ascoltare a una cellula staminale di grasso attraverso degli attuatori altamente fedeli. Dopo quindici giorni la cellula staminale di grasso ha cominciato a diventare una cellula miocardica e a contrarsi. Un microcuore in vitro. In pratica, queste cellule sono diventate qualcosa in cui non si sarebbero mai trasformate senza il potere del suono a cui erano state esposte.7 Come se fossero riuscite a spostare i loro segnalibri.

L’esperimento è molto simile a quello eseguito da me in laboratorio vent’anni prima, quando avevo fatto differenziare in vitro una cellula staminale in cellula cardiaca. Nel caso dell’esperimento del professor Ventura, però, non è stato utilizzato alcun elemento chimico, soltanto la musica.

Le cellule compongono delle melodie specifiche che legano lo stato vibrazionale con il loro destino. Quindi non sono tanto importanti le frequenze di queste cellule – quale suono viene generato – quanto piuttosto la melodia che viene generata, quindi la sequenza dei vari suoni organizzati in melodie più o meno udibili. Tali melodie sono specifiche, come una firma vibrazionale, e legano quel preciso stato vibrazionale, cioè la musica che generano, al loro destino, cioè a quello che stanno per diventare: una cellula del sangue, o adiposa o nervosa. Allo stesso modo esprimono il proprio destino di cellula sana o di cellula malata. Quindi questo codice sonoro, che è una vera e propria composizione, viene utilizzato per scrivere la propria musica, a volte non udibile se le frequenze in gioco sono subsoniche.

Fino a pochissimo tempo fa mancavano ancora evidenze che il suono generato da strumenti musicali o dalla voce umana durante esibizioni artistiche dal vivo potesse influenzare in modo specifico i profili vibrazionali emessi dalle nostre cellule. Per affrontare questo problema, dal 7 al 9 novembre 2016, il professor Ventura ha organizzato in prima mondiale un esperimento dal vivo chiamato “Cell Melodies”, presso il Teatro San Leonardo – Centro di ricerca musicale di Bologna. Sul palco, assieme a Milford Graves, famoso batterista jazz americano recentemente scomparso, e ad Alessandro Bergonzoni, noto attore teatrale italiano, c’erano delle cellule staminali mesenchimali umane isolate da tessuto adiposo, tenute in vita sul piano di lavoro di un microscopio dotato di un sistema di Hyperspectral Imaging (HSI), composto a sua volta da una particolare telecamera interfacciata col percorso ottico del microscopio e da un software dedicato. È stato così possibile cogliere i processi vibrazionali delle cellule sulla base dell’analisi dei profili di riflessione dei fotoni di luce incidente su di esse. Il pubblico presente ha potuto osservare la risposta delle cellule staminali alla performance degli artisti. Per la prima volta è stato possibile catturare la radiazione elettromagnetica (luce) emessa dalle cellule e misurare la firma vibrazionale che avevano creato in risposta al suono delle percussioni e alla voce umana. Le cellule dapprima si sono adattate passivamente con modalità di risonanza a quei suoni, per poi esprimere la propria firma vibrazionale in risposta a ogni “fraseggio”, che fosse il suono della batteria o della voce di Milford, o il suono della voce di Bergonzoni durante il suo recital. È come dire che quelle cellule umane avessero “compreso” tutte le armoniche e il più sottile dei suoni che sia la musica sia la voce volevano trasmettere al pubblico.

Curiosamente, Alessandro Bergonzoni nel suo monologo ha consegnato tre diversi messaggi agli spettatori. Dopo due pezzi dal tono surreale e comico, l’attore ne ha improvvisato uno drammatico, sussurrando a una distanza più ravvicinata e chiedendo alle cellule se, in base alla loro origine staminale e al potenziale rigenerativo, sarebbero state in grado di salvare noi, esseri umani, dalle nostre tristi condizioni, che emergono nel modo terribile in cui siamo soliti trattare i nostri fratelli umani, e quindi la nostra stessa coscienza, in una parte così grande del pianeta. Ha ripetutamente chiesto alle cellule: «Cosa potete fare per tutto il dolore, l’odio, la sofferenza e la paura che gli esseri umani si infliggono l’un l’altro e che infliggono a tutte le altre creature?». Poi, chiedendo infine a quelle stesse cellule: «Come pensate che stia andando?», ha fatto l’atto di ascoltare una risposta, che ha trasmesso al pubblico come unica parola che le cellule gli avevano comunicato: «Miseria».

I dati forniti, quasi in tempo reale, dal sistema HSI hanno evidenziato che, durante la parte comica e surreale, solo la superficie cellulare delle cellule staminali risuonava con la voce dell’attore. Sorprendentemente, durante la parte drammatica e totalmente improvvisata, solo il nucleo delle cellule staminali emetteva la propria firma vibrazionale. Sebbene questa constatazione vada interpretata con particolare cautela da un punto di vista strettamente scientifico, è innegabile che durante la parte drammatica del recital il “sensore” e l’“emettitore” per la performance dell’artista sia diventato il nucleo, cioè quella parte della cellula in cui risiede la capacità di esprimere i nostri geni insieme a gran parte dei processi informativi degli organismi viventi.8

Quindi le cellule scrivono musica, una partitura della vita.

Secondo il professor Ventura, però, producendo questa partitura, le cellule interpretano qualcosa che arriva dall’esterno, che non ha origine all’interno delle cellule stesse. L’origine della partitura della vita rimanda a un’intelligenza più grande. Le cellule lo interpretano e così fanno anche le molecole, che sono le parti più piccole delle cellule.

È anche importante tenere presente che questa forza oscillatoria viene generata quando si creano sistemi complessi. Una cellula da sola in coltura muore. Quando vive invece in una dimensione sociale, allora vibra in un certo modo. In termini tecnici si chiama “connected behaviour”: il comportamento cambia quando le cellule sono insieme. Anch’io, quando lavoravo in laboratorio, ho verificato che poche cellule morivano se erano isolate, mentre alcune crescevano molto velocemente se raggiungevano una certa densità nel tessuto. Ciò succede perché fra le cellule si attiva una sincronizzazione che le arricchisce. Questo arricchimento si verifica in quanto la cellula interpreta in modo diverso uno stesso segnale che arriva dall’esterno. Non è un segnale inappellabile, che dice specificamente cosa fare, ma ognuna porta un arricchimento in se stessa. Ciascuna si esprime nel proprio modo e quindi si arricchisce interpretando quel segnale esterno. Le cellule dunque, quando sono insieme, cercano la coerenza al loro interno e poi la condividono con le altre, e queste informazioni sono come un “software della vita” che le cellule interpretano e trasmettono alle altre.

Questo è il modo di vivere del nostro organismo: ciascuna cellula riceve delle informazioni, che non esegue pedissequamente ma decodifica. Le arricchisce arricchendosi e le condivide con le altre cellule.

In alcuni casi invece le cellule, se sono in atto sistemi diversi, vengono isolate e si adattano a questo stato di isolamento: per sopravvivere ignorano il resto e da qui si originano tumori, metastasi, eccetera. Le malattie derivano quindi da stati di isolamento a cui le cellule si conformano.


IL PROFESSOR CARLO VENTURA A PROPOSITO DELLA TM

Io credo che gli effetti di Translational Music non siano generati soltanto da particolari frequenze, come vorrebbe la scienza tradizionale che cerca di analizzare fattori e variabili precisi, effetti a livello fisico di una frequenza che paradossalmente potrebbe essere prodotta anche da una macchina. La fisica del suono non avrebbe sulla nostra biologia gli stessi effetti di Translational Music se non fosse elaborata da Emiliano Toso come artista che crea quella sequenza ed emette quell’intenzione, quindi elaborando quelle frequenze nel suo modo, come una pianta che si esprime nel suo modo unico nell’ambiente, diversamente da qualsiasi altro esemplare della stessa specie: le cellule di un organismo vivente che ricevono quella musica si “commuovono”, cioè si muovono diversamente tutte insieme. Questo genera i molteplici effetti che vengono riscontrati durante l’ascolto di Translational Music.



Stiamo assistendo alla fase embrionale di una nuova medicina rigenerativa: comprendere e utilizzare questi codici, sfruttare il potenziale diffusivo di queste energie fisiche, apre nuovi orizzonti tutti da esplorare. Siamo permeabili ai suoni, quindi possiamo raggiungere le cellule staminali dove già si trovano (sono presenti in tutti i tessuti del corpo umano) e le possiamo riprogrammare. Come emerge dalle ricerche del professor Ventura, si profila l’ipotesi di una medicina che non ha più bisogno del trapianto delle cellule nei tessuti, ma che semplicemente agisce su qualcosa che tutti abbiamo già dentro di noi: il nostro potenziale di autoguarigione.

Oltre a ciò che possiamo vedere con gli occhi e ascoltare con le orecchie, ora sappiamo che esistono livelli più sottili che possiamo percepire con l’intuizione e che questa bellezza, questa risonanza, questo amore possono far vibrare le nostre cellule. Come ha commentato il professor Ventura, «siamo ben di più di una macchina perfetta, cerchiamo di viverci al meglio che possiamo».

Consideravo già rivoluzionaria la possibilità di far mutare una cellula staminale in base ai segnali dell’ambiente circostante. Ma ancora di più lo è quella di mandare a una cellula staminale gli stessi segnali di differenziamento non più soltanto attraverso nutrienti biochimici ma anche attraverso frequenze di suono.

La nuova scienza sta dimostrando che, oltre alle reazioni biochimiche, la dinamica e il destino cellulari sono influenzati dalla capacità di generare segnali fisici.9 Sia le cellule somatiche sia quelle staminali producono onde meccaniche ed elettriche per elaborare comunicazioni intra e intercellulari e orchestrare complessi percorsi di sviluppo.

Se vogliamo capire da dove derivi la capacità delle cellule di creare musica, dobbiamo entrare al loro interno, nel loro citoscheletro. Qui troviamo un tessuto di strutture chiamate “microtubuli”, simili alle corde del pianoforte. Ci sono ora prove che i microtubuli costituiscano una fonte importante per la generazione di queste onde meccaniche e di segnalazione elettromagnetica.10 L’instabilità meccanica dei microtubuli, unita alla loro intrinseca polarità elettrica, è un fattore determinante nella diffusione della segnalazione meccanoelettrica attraverso i confini cellulari. Nel complesso, i microtubuli possono essere visti come una sorta di circuito bioelettronico.11

Questi meccanismi possono svolgere un ruolo notevole nella forma di un riconoscimento biomolecolare basato sulla partecipazione delle molecole alla costruzione dei processi di segnalazione attraverso un meccanismo di risonanza.

Nel corso dei miei studi universitari, non mi sarei mai immaginato quanto l’uomo stesse attingendo all’invisibile. Si pensava che gli unici segnali che le cellule potessero ricevere fossero molecole che si comportavano come chiavi sulle loro serrature, poste sulla membrana cellulare che le delimitava rispetto allo spazio circostante. A una determinata forma di una chiave (segnale esterno) corrispondeva una forma della serratura sulla membrana, che a quel punto si poteva aprire al flusso di quel segnale che interagiva con l’interno della cellula e poteva quindi anche cambiare il modo in cui essa sintetizzava la materia. Ora stiamo parlando di risonanza, utilizzando prospettive musicali che ci permettono di comprendere come non sia strettamente necessario presupporre quell’incastro chiave-serratura. È sufficiente una risonanza tra frequenze esterne/interne alla cellula per condizionare il suo mondo interiore.

È stato dimostrato che il destino delle cellule staminali, e il loro potenziale di salvataggio, può essere notevolmente influenzato dai campi elettromagnetici, anche invertendone la senescenza in vitro.12

Ora quindi sappiamo che, pur mantenendo sempre inalterato il nostro unico e particolare libretto di istruzioni (il DNA), possiamo in ogni momento della nostra vita e in ogni nostra cellula determinare il modo con cui rigeneriamo ogni parte del nostro corpo, influenzando la quantità dei diversi ingredienti che formano quel tessuto e il suo destino. Questa scoperta ha un risvolto importante sul nostro modo di vivere e di percepire la salute e la malattia, perché riporta a noi la responsabilità della nostra salute e implica che, se comprendiamo a fondo questi meccanismi, avremo la possibilità di esplorare i processi che scrivono il destino delle cellule del nostro corpo.

Queste nuovissime scoperte dell’epigenetica e della sonocitologia rispecchiano nel campo della scienza ciò che è avvenuto dentro di me, una profonda unione tra mente e cuore, scienza e arte, biologia e musica, in una spiritualità che riporta al centro (a noi) la responsabilità della nostra vita.


PER APPROFONDIRE

Il progetto Genoma umano (1991-2001) ha visto concentrare grandi risorse scientifiche ed economiche per riuscire nel più breve tempo possibile a decodificare tutte le informazioni presenti nel DNA dell’uomo, formato da tre miliardi di basi azotate di quattro tipi diversi (adenina, guanina, citosina e timina) in sequenze specifiche.

In laboratorio, per decifrare quanto scritto nel DNA, è sempre stato necessario estrarlo dalle cellule, separarlo dall’acqua e dalle proteine – è bellissimo vederlo galleggiare nell’acqua come una medusa così delicata e preziosa – e frammentarlo in milioni di pezzetti per poterlo sequenziare.

Questo processo di sequenziamento, che ho vissuto nella sua evoluzione nel mio laboratorio, consiste nel decifrare la sequenza delle basi in ciascun frammento di DNA (per esempio AGGCCTTGGCTAA) e poi assemblare, mediante un processo informatico, i vari frammenti per ricostruire l’intero DNA di partenza allo scopo di comprendere le informazioni in esso contenute. Ciascuna informazione (detta gene) determinerà un tipo di mattoncino di materia (proteina) che forma i tessuti del nostro corpo.

Questa modalità è diventata sempre più efficace grazie all’evoluzione della tecnologia (chimica, fluorescenza, ottica, informatica), passando dai dieci anni del progetto Genoma alle poche ore di questi ultimi anni; dalle centinaia di laboratori dedicati, dai reagenti radioattivi e così via a un sequenziatore ormai piccolo quanto una chiavetta USB, con un costo di poche centinaia di euro. Pensa che il primo sequenziatore NGS, che avevo acquistato per il mio laboratorio (giugno 2011), era grande come tre lavatrici, costava 700.000 euro e richiedeva due settimane per sequenziare un DNA, con una spesa per i reagenti di 18.000 euro! Questo per sottolineare come il progresso tecnologico abbia un peso determinante nella definizione di una prospettiva scientifica che può essere rivoluzionata in pochi anni. E chissà cosa ci aspetta nel futuro…

A volte basta un cambio di prospettiva, come quello che è avvenuto in me quando ho cominciato a considerare la salute da un punto di vista più ampio, abbandonando un approccio esclusivamente cellulare/molecolare/analitico e abbracciando una visione olistica che ha finito per coinvolgere anche la musica, oppure come quelli a cui ho assistito in vent’anni di laboratorio, determinati da rivoluzioni tecnologiche finalizzate a creare conoscenze e visioni completamente nuove relative al benessere e alla salute dell’uomo. Spesso le nuove conoscenze si integrano con le precedenti, a volte invece le ribaltano completamente.

Dopo l’immane lavoro del progetto Genoma, alcuni calcoli non tornavano. Per esempio, si era visto che il numero di geni non combaciava con quello delle proteine presenti nel nostro corpo e soprattutto non si era riusciti a decifrare nulla nel 90 per cento del DNA (poi definito “junk DNA”, ovvero DNA spazzatura), come se ciascuna dei nostri 50.000 miliardi di cellule si portasse dietro e trasmettesse alle cellule figlie in ogni generazione il 90 per cento di spazzatura inutile, e tutto ciò dopo milioni di anni di evoluzione! C’era chiaramente qualcosa che non andava in quel metodo, per quanto ormai evoluto e rapido ma comunque sempre basato sull’estrazione e sulla frammentazione iniziale del DNA.

Perdendo le informazioni dell’acqua e della forma iniziale del DNA, non si sarebbe mai capita la funzione di quel 90 per cento di junk DNA, che nell’epigenetica assumerà un ruolo fondamentale nella regolazione dell’espressione genica.

È infatti grazie alla forma che assume il DNA che vengono esposte o meno le zone da leggere e tradurre in proteine. La forma in costante movimento del DNA, influenzata da apposite proteine regolatrici che trasmettono la percezione dell’ambiente esterno alla cellula, determina l’espressione dei geni (porzioni di DNA) coinvolti nella sintesi delle nuove proteine, elementi di base della rigenerazione del nostro corpo. Facendo ora questa considerazione, sento ancora una volta quanto la forma e il movimento siano importanti per studiare la scienza della vita, aspetti difficili da esprimere nei libri di scuola, ma presenti in natura in modo fondamentale.



La teoria della risonanza di Sheldrake

Sul tema del differenziamento proveremo a fare un salto nel vuoto seguendo la prospettiva di un biologo inglese, Rupert Sheldrake. Sheldrake ha formulato un’ipotesi incredibile, che potrebbe essere in futuro riconosciuta come una delle più grandi rivoluzioni nel campo della scienza, un po’ come quelle innescate da Newton o Darwin.

Secondo Sheldrake, ogni membro di una specie attinge a una memoria collettiva, si sintonizza con i membri passati e a sua volta contribuisce all’ulteriore sviluppo della specie. Ciò comporta una sorta di “risonanza” fra gli individui e i gruppi della specie.

Nel prossimo capitolo scopriremo insieme il fenomeno della risonanza musicale, permettendoci di sentire molto vicine biologia e musica in questo concerto di prospettive in cui potrai osservare personalmente come la musica possa essere una meravigliosa guida alla scoperta del mistero della vita.

Secondo Sheldrake, la risonanza metamorfica, che guida la morfogenesi dello sviluppo embrionale, è un sottotipo di risonanza morfica. La risonanza morfica è un processo mediante il quale i sistemi auto-organizzati ereditano una memoria da precedenti sistemi simili.

Sheldrake iniziò a studiare alcuni fenomeni riferiti da alcuni colleghi veterinari che raccontavano di cani e gatti che percepivano l’arrivo del padrone con largo anticipo. Fenomeni quasi paranormali ma molto diffusi, nei confronti dei quali lui stesso era scettico. Si sentì però quasi obbligato ad approfondire la questione, vista la quantità e chiarezza dei riscontri.

Una delle affermazioni più comuni e più testabili sui cani e sui gatti è che sanno in anticipo quando i loro proprietari stanno per tornare a casa, in alcuni casi con un margine di dieci minuti o più. Nelle statistiche di famiglie scelte a caso in Gran Bretagna e negli Stati Uniti, Sheldrake e i suoi colleghi avevano trovato che circa il 50 per cento di proprietari di cani ed il 30 per cento di proprietari di gatti credevano che i loro animali percepissero in anticipo l’arrivo di un membro della famiglia. Attraverso centinaia di esperimenti videoregistrati, lui e i suoi colleghi avevano dimostrato che i cani reagivano alle intenzioni dei loro proprietari di tornare a casa anche se erano distanti parecchie miglia, anche quando ritornavano a orari casuali, e anche quando viaggiavano con veicoli insoliti come i taxi.

Con queste premesse, Sheldrake cominciò a pensare che ci fossero dei campi di informazione che andavano al di là del nostro corpo e della nostra mente. Li chiamò “campi morfici”.

All’interno di un campo morfico c’è un insieme di informazioni che servono agli elementi che ne fanno parte per capire come muoversi, disporsi, comportarsi.

Immagina un sasso gettato in un lago calmo: crea un campo di vibrazioni che influenzano le molecole di acqua ed eventuali altri oggetti presenti in essa.

Ora immagina le cellule che stanno creando l’embrione durante la gestazione. Ogni organo ha un campo morfico formato da informazioni chiare, a cui ciascuna cellula e ciascuna molecola possono attingere.

Questo campo è a sua volta immerso in un campo più grande che spiega a quegli organi come disporsi, come funzionare tra loro nel sistema uomo. A sua volta questo campo è immerso in altri campi sempre più grandi, come delle matriosche attraverso cui le particelle e i corpi che le contengono posso sempre sapere come organizzarsi e come indirizzare la propria intelligenza.

Tutto ciò si può immaginare facilmente conoscendo le dinamiche della risonanza. La parola “risonanza” deriva dal latino “resonantia”, che significa “eco, rimbombo”, e in fisica è un fenomeno per cui l’ampiezza delle oscillazioni indotte in un sistema oscillante da una perturbazione esterna tende, quando la frequenza della perturbazione coincide con una frequenza propria di oscillazione libera del sistema (frequenza di risonanza), ad assumere un valore molto più elevato di quello iniziale.

In pratica, un moto vibratorio produce una frequenza (che è informazione, per la fisica sono la stessa cosa) che mette in moto altri corpi in grado di vibrare con essa quando la incontrano. Immagina le cellule staminali che capiscono di dover diventare cellule cardiache nel momento in cui vengono investite da un campo vibratorio (simile ai cerchi dello stagno), che porta loro quelle informazioni in quel preciso momento e posizione dello sviluppo. Tali cellule risuonano con quel campo andando a leggere (attivano i geni) quel particolare capitolo che consente di generare quella materia (proteine) e assumere proprio quella forma e funzione del cuore. Le cellule vicine risuoneranno con un campo di informazioni/frequenze diverse per poter generare organi e tessuti diversi.

Immagina ora come questi campi di informazione (uno per ciascun organo) siano immersi in un campo più grande che informa l’organismo come diventare corpo umano. Poi ciascun campo “corpo umano” all’interno di un campo ancora più grande che possiamo chiamare “umanità”, compreso in uno ancora più grande della Natura e dell’Universo e così via… Ciascun elemento avrà a disposizione (e le utilizzerà per risonanza) le informazioni che gli servono nel proprio micro-insieme, ma anche quelle con una prospettiva di appartenenza più ampia.

Sempre secondo Sheldrake, tutti gli animali e le piante attingono e contribuiscono a una memoria collettiva della propria specie. Lo stesso vale per i cristalli e le molecole. L’evoluzione del cosmo è un’interazione tra abitudine e creatività. Le regole della Natura non sono imposte sulla Natura da una realtà trascendente, ma evolvono all’interno dell’Universo. Ciò che accade ora dipende da ciò che è accaduto nel passato.

Sembra che questo approccio possa creare un ponte tra la nuova fisica quantistica e la biologia, che nel corso degli ultimi anni si è un po’ persa nella frammentazione dei dettagli della biologia molecolare, tralasciando un approccio più olistico.

La fisica quantistica sta accettando l’esistenza di dimensioni che vanno al di là dello spazio-tempo. Si è arrivati a ipotizzare undici dimensioni che possano spiegare fenomeni della vita e della mente, finora ritenuti esoterici.

Un altro aspetto molto interessante dell’approccio di Sheldrake è che lascia spazio alla ricerca scientifica al di là delle istituzioni, in modo molto aperto e democratico. Fa partecipare ai suoi studi gli studenti universitari e la gente comune attraverso il suo sito. In questo modo la scienza è svincolata dagli interessi dell’economia e può essere ancora più unita alla natura.

Mi sembra interessante questo approccio perché anch’io ho vissuto per diciassette anni una realtà completamente regolata da processi istituzionali (laboratori di ricerca che ottengono fondi prevalentemente da case farmaceutiche e istituzioni finanziare, quindi studi e ricerche influenzate sempre da potenziali applicazioni remunerative).

Ora con Translational Music sto sperimentando anche un altro modo di fare ricerca, considerando i diversi riscontri che provengono da università, ospedali e cliniche, ma anche da operatori nel campo olistico, persone che lavorano a diretto contatto con la salute nella sua globalità, il mutuo soccorso, persone che hanno vissuto esperienze molto forti nel corso della loro esistenza e che mi scrivono come questa musica abbia cambiato la loro vita. Ciascuno utilizza strumenti e percezioni propri, non sempre condivisi dal mondo scientifico mainstream, ma, chissà, presto potrebbero essere presi in considerazione quando nasceranno nuovi strumenti di misura o magari cambieranno certe prospettive di ricerca scientifica. Mi sembra importante non trascurarli a priori.

Ogni anno inoltre creo un incontro nazionale di professionisti che utilizzano Translational Music nel loro lavoro; sono gli “operatori del benessere Translational Music” (leggi alla fine il capitolo dedicato al mio progetto Sirio). Operatori sanitari (medici, ostetriche, infermieri) scolastici e olistici, psicologi, maestri yoga, parrucchieri, agricoltori, allevatori e molte altre professioni che entrano in contatto tra loro per formare una rete di più di cinquecento cellule che amano contaminare le loro conoscenze e creare nuovi organismi con questa colonna sonora.
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Il ruolo fondamentale della musica




La musica nella mia vita

La mia vita lavorativa conclamata era nel campo della biologia. I miei genitori, i miei amici e la mia famiglia erano orgogliosi di me e io ero felice di esercitare una professione in cui poter esprimere una delle mie più grandi passioni. Nessuno sapeva però quanto la sera desiderassi ritirarmi in camera, dove mi aspettava un pianoforte digitale con il quale amavo dialogare in segreto.

Nella mia vita la musica ha sempre svolto un ruolo fondamentale. Da piccolo adoravo riprodurre effetti sonori con qualsiasi oggetto, dal bicchiere a tavola ai coperchi delle pentole, dalla mia voce nella doccia al piede che batteva sotto il tavolo della scrivania e alle dita che tamburellavano sul quaderno di matematica. Adoravo la banda del paese, le marce tipiche popolari di fronte alle quali non riuscivo mai a stare fermo. I miei genitori sapevano che per rendermi felice dovevano mettere sul piatto del giradischi il 33 giri di James Last in concerto, che iniziava con Theme from “Elvira Madigan” e proseguiva con la Sinfonia n. 7 di Beethoven. Io mi posizionavo sui tre gradini che portavano alla mia cameretta, con in mano un bastoncino giallo dello Shangai, e mi divertivo a fare il direttore di orchestra. Mi piacevano i passaggi dal pianissimo al fortissimo, la dinamica, i cambi di ritmo. Mi piaceva pulire con il panno di velluto rosso il disco e sistemare la testina del giradischi sul solco tra un brano e l’altro. Sembrava incredibile, ma da quei piccoli solchi scaturiva qualcosa che mi entrava nelle vene, nella pelle, nel cuore, e mi permetteva di lasciar fluire la mia timidezza, la mia eterna malinconia, la mia voglia di amare e di essere amato.

Più avanti provai anche gli LP dello Zecchino d’Oro, che mi permettevano di cantare oltre che di dirigere il coro.

A Natale, come ti ho raccontato, mi arrivava sempre in regalo almeno uno strumento musicale: dallo xilofono alla fisarmonica, dal tamburo alla chitarra. Io provavo a suonarli tutto il giorno seguendo il mio istinto e pestando il piedino. A sette anni decisi di imparare a suonarne uno seriamente e, dopo due anni di solfeggio (che è lo studio teorico della notazione musicale per poter leggere e scrivere uno spartito), scelsi la tromba. Mi affascinavano il suono che produceva e la sua struttura, tutta luccicante con quei tre tasti ricoperti di madreperla che salivano e scendevano come pistoni in un movimento fluido. Il mio maestro veniva a casa nostra il sabato pomeriggio e mi faceva seguire un metodo (Gatti) che conteneva inizialmente note lunghissime per formare il callo sul labbro e acquisire la corretta impostazione della bocca. Tutto il paese sentiva quel suono, dalla parrocchia al falegname in fondo alla via. Mio nonno Albino era molto orgoglioso e, quando dalla strada mi sentiva suonare, saliva in sala ad ascoltare con i suoi occhioni azzurri lucidi sotto il cappello. Dopo qualche anno di pratica mi proposero di suonare Il silenzio al saggio di fine anno della scuola media e mi esercitai così tanto in casa che mia madre lo canticchia ancora adesso mentre fa i lavori domestici.

A tredici anni entrai nella banda musicale del paese e suonai anche qualche brano accompagnato dall’organo in chiesa. Quei due suoni, la banda e l’armonia di organo e tromba, erano il massimo che potessi desiderare. Non so perché, ma li ricercavo continuamente: nei negozi e nei mercatini di dischi, in Italia, Londra, Parigi, ovunque mi trovassi cercavo CD di bande popolari (le marce, in particolare) e di organo e tromba.

Poi mio padre mi regalò una piccola tastiera Casio per bambini munita di minitasti e con i ritmi preregistrati, utile per accompagnare le melodie che suonavo con la tromba. L’anno successivo venne sostituita da una tastiera più grande che riusciva a imitare molto bene il suono del pianoforte.

Così la sera, con le cuffie, cominciai a innamorarmi delle armonie che quello strumento poteva creare, e al mio compleanno successivo papà Orazio arrivò a casa con un pianoforte digitale Clavinova, con tanto di mobiletto e sgabello. I miei genitori non potevano immaginare cosa facessi con quel pianoforte: ogni sera spegnevo le luci della camera e sperimentavo con le mani sui tasti, provavo a trasmettere attraverso la musica le mie emozioni. Percepivo la grande libertà e il grande dono dell’immenso foglio bianco del silenzio e infinite possibilità di timbro, di melodia, di accordi. Avevo trovato alcune fotocopie con gli accordi e a seconda del mio stato d’animo del momento provavo a sentire come mi potessero accompagnare nella mia danza di emozioni. Molte mie composizioni (dal 1992 all’inizio del 2009) nacquero proprio su quel Clavinova.

Nel 2009 una mia collega, Alice, decise di spostarsi da Cremona e mise in vendita il suo pianoforte verticale Shulze Pollmann a un prezzo molto vantaggioso. Feci la pazzia senza neppure provarlo e fu uno degli acquisti più azzeccati della mia vita.

Ricordo il momento in cui il mio primo pianoforte acustico, del peso di trecento chili, entrò in cucina, poi attraversò il salotto prima di accomodarsi nel mio studio, dove gli avevo riservato una parete completamente arancione. Avevo deciso che quel colore avrebbe accolto al meglio lo strumento che mi avrebbe permesso di tradurre le mie emozioni in musica. Con il pianoforte acustico non avrei più potuto tenere per me i suoni che scaturivano dalle mie emozioni, non avrei più potuto suonarlo in cuffia, ma il suono si sarebbe propagato nello studio e poi all’esterno. Credo che quello fu il primissimo passo in cui la musica che nasceva dalla mia anima uscì allo scoperto, fuori dal mio corpo e dalla mia casa. Una delle prime sorprese fu quando cominciai a sentire la risposta degli uccellini nel bosco fuori dallo studio. Componevo e loro rispondevano. Era come se salutassero la nascita di una nuova creatura, cellula per cellula. Ancora oggi ascolto il canto degli uccellini fuori dallo studio mentre compongo, una piccola segreta compagnia che accoglie le mie nuove creazioni.

Rimasi per molti giorni ad ascoltare gli effetti di una sola nota suonata su un pianoforte acustico. Premendo il terzo pedale infatti si staccano gli smorzatori e ogni vibrazione fa risuonare centinaia di altri suoni più o meno armonici che creano vere e proprie onde sonore. Mi piaceva assaporarle a fondo. Su quel pianoforte cominciai a fantasticare di poter comporre qualcosa di serio (fino a quel momento lo facevo solo per gioco), di certo non da condividere con un pubblico ma magari con qualche amico intimo o con la mia famiglia. Il primo brano che composi fu Malinconia ritrovata, il 27 dicembre 2009. Il 2 maggio 2010 composi Ametista, che sarebbe poi entrato a far parte dell’album “Wingprinting”.

Esistono migliaia di modi per toccare un tasto del pianoforte. Ciascuno strumento può esprimere migliaia di sonorità e in ogni brano che scegliamo possiamo apprezzare l’unicità dell’atmosfera che si crea, indipendentemente dalla melodia o dalle parole di una canzone. Spero di riuscire a trasferirti questa peculiarità della musica. All’inizio del brano Wish You Were Here dei Pink Floyd, uno dei miei preferiti, si sentono una radio e poi una chitarra in lontananza, quasi a volerti invitare ad alzare il volume. È qui che arriva un suono di chitarra molto nitido, puro, che si sovrappone al precedente e ti entra proprio nella testa. Il suono di questa chitarra mi è rimasto per sempre nel cuore, così come lo sviluppo del brano e il pianoforte, così delicato e leggero.

Pur conoscendo la lingua inglese, succede di rado che mi soffermi a capire il testo di un brano e ho scoperto che ciò mi accade anche per i pezzi in italiano. Sono così immerso nell’atmosfera dei suoni, nel dialogo fra gli strumenti, che entro nella musica e considero la voce uno strumento musicale. Solo dopo aver ascoltato il brano molte volte, mi accorgo che quel testo, che mi metto finalmente a decifrare, corrisponde proprio a quel momento della mia vita e alla sensazione che avevo ascoltandone la musica. Mi capita spesso anche di voler canticchiare un brano senza sapere il testo, per poi scoprire che le parole corrispondono alle emozioni che mi attraversavano in quel preciso momento.

Negli anni dell’adolescenza i CD erano forse gli oggetti che più mi affascinavano. Al liceo, quando tornavo a casa, ne sceglievo immediatamente uno da ascoltare durante il pranzo. Poteva essere musica rock, pop, popolare, jazz o classica. Spesso mi alzavo per andare ad ascoltare qualche passaggio vicino alle casse, per non perdermi proprio quel “suono”. Durante gli anni dell’Università a Torino cercavo di risparmiare più soldi possibile sulla spesa alimentare per poter avere le 15.000 lire necessarie ad acquistare un nuovo CD. Entravo nei miei negozi preferiti e chiedevo di ascoltarlo in cuffia prima di comprarlo, poi la sera me lo mettevo semiaperto in piedi sul comodino, per poter vedere la copertina e l’interno appena mi sarei svegliato la mattina.


GLI ALBUM CHE HANNO SEGNATO LA NOSTRA VITA

Uno dei primi album che ricordo in modo particolare è “Trumpet & Organ Spectacular at Sorø Church”, registrato egregiamente e contenente alcuni brani che mi scioglievano il cuore.

Il primo CD che acquistai fu “Wish You Were Here” dei Pink Floyd. Da quel momento cominciai a soffermarmi sul “suono”.

E poi mi restano nel cuore altri dischi, che mi hanno fatto commuovere prima ancora di ascoltarli: “Nebraska” di Bruce Springsteen, “Atom Heart Mother” dei Pink Floyd, il suono dei CD di Tromba e Organo, “Teaser and the Firecat” di Cat Stevens, “Franks Wild Years” di Tom Waits, “Live in Australia” di Elton John, “Letter to Laredo” di Joe Ely e “May Day” di Matthew Ryan.

Quali sono invece gli album che hanno segnato la tua vita? Quali emozioni ti suscitano? Da quanto tempo non li riascolti? Prendi un foglio e disegna due colonne. In quella di sinistra scrivi il nome dell’album o della canzone e in quella di destra i ricordi e le emozioni che ti rievocano.

La sfida che ti lancio è di riascoltare quelle musiche quando in un momento di crisi vuoi rievocare le emozioni provate un tempo. Ti stupirai di quanto la musica possa trasportarti velocemente in particolari emozioni che sarebbero altrimenti difficili da ricreare.



Adoravo tradurre le mie emozioni in musica. Niente di prestabilito, nessuno spartito e nessuna regola. Soltanto io e il mio pianoforte nel silenzio della mia camera. Mi sembrava di avere a disposizione tutti i colori della Terra e un grande foglio bianco, ogni sera pulito, su cui poter esprimere la parte più delicata, profonda e autentica di me. Senza nessun giudizio. Alla fine non avevo la benché minima idea di ciò che avevo suonato su quella tastiera, ma sentivo che mi aveva fatto bene quel momento così intimo con me stesso. Finché una sera, nel 1992, decisi di trascrivere su un pentagramma la melodia che stavo suonando.

Ricordi la prima volta che hai fatto l’amore?

Quando presi timidamente in mano la mia matitina verde per lasciare traccia per la prima volta della mia musica fu un momento molto delicato. Decisi di intitolare quel “brano” Portrait (“Autoritratto”). Mi ci vollero quasi venticinque anni per condividere quel pezzo che ora si trova in “Suono di Neve”, un CD ispirato ai bambini che ritroveremo più avanti. Era la mia prima composizione e, a partire da quel momento, ogni tanto, quando lo sentivo, trascrivevo le melodie che mi arrivavano per poterle poi suonare di nuovo.

Il quaderno su cui tenevo traccia di quelle prime melodie aveva in copertina Giuseppe Verdi e solo ora, mentre scrivo queste pagine, mi rendo conto della coincidenza: Verdi fu uno strenuo sostenitore dell’accordatura a 432 Hz.

Ogni tanto mi soffermavo a pensare come un libretto di spartiti potesse avere qualche somiglianza con il codice della vita (DNA), nascosto nel centro più intimo della cellula, quasi inaccessibile, proprio come il mio libretto di Giuseppe Verdi, che custodivo nel cassetto più segreto della mia camera.

La scienza della musica

Ora vorrei provare a descriverti, un po’ da scienziato, quali sono le componenti fondamentali di ogni brano che ascoltiamo. È chiaro che, per ottenere i massimi benefici in termini di benessere e salute (ma anche godimento!), l’ideale sarebbe ascoltare la musica nel suo insieme senza attivare la nostra parte razionale, analitica. In ogni caso potresti essere curioso di sapere quali sono le caratteristiche principali di un brano che ascolti (come quando, per esempio, ti soffermi su un dipinto per capirne la tecnica, i materiali, le linee, l’autore) e perché queste componenti svolgano un ruolo importante nell’interazione con le nostre emozioni e quindi con la nostra salute psicofisica.


UN PO’ DI TEORIA MUSICALE

Gli elementi fondamentali di ogni suono sono il pitch, la durata (ritmo), il tempo, il timbro e l’intensità.

Il pitch (altezza del suono) è una costruzione psicologica correlata sia alla frequenza reale di un particolare tono sia alla sua relativa posizione nella scala musicale. Il tono è ciò che sentiamo di una nota scritta sullo spartito. Corrisponde alla domanda: che nota è questa? Le note sono Do, Re, Mi, Fa, Sol, La, Si.

Il ritmo si riferisce alla durata delle singole note.

Il tempo si riferisce alla velocità globale del brano. Ti è mai capitato di battere il piede ascoltando la tua canzone preferita? Il tempo è la velocità con cui applichi quel movimento.

Il timbro distingue i vari strumenti quando suonano la stessa nota. Per esempio un Do suonato da un pianoforte, un violino o una tromba. È una specie di colore che prende origine dagli ipertoni delle vibrazioni caratteristiche di uno strumento.

L’intensità è il volume sonoro, fisicamente è la quantità di aria spostata da quello strumento.

Questi sono gli attributi di un brano che possono essere separati. Ciascuno può essere modificato senza alterare gli altri: ciò ci permette di studiarli uno alla volta.

La melodia e l’armonia sono invece combinazioni degli elementi precedenti: la prima è il tema principale di un brano, la strofa che canticchiamo quando la vogliamo ricordare. L’armonia invece sono le note che accompagnano la melodia per renderla più ricca, quelle che descriverò come accordi.

Ricorda però che non sono tanto importanti gli elementi fondamentali, quanto la loro interazione. Nella musica per esempio sono essenziali i silenzi tra le note.

Lo stesso succede nella pittura. Quando gli elementi fondamentali, come per esempio il colore, la brillantezza, la posizione, la consistenza e la forma, si combinano armoniosamente, danno origine alla prospettiva, al primo piano e allo sfondo, e quindi all’emozione e agli attributi estetici. Anche in questo caso è importante l’interazione: pensa a quanto è essenziale lo spazio tra gli oggetti, come nelle opere di Picasso.



Ora ti invito a fare una riflessione. Ti sei mai accorto che, una volta scomposto un brano musicale nei suoi elementi fondamentali, scompare l’arte che li ha messi insieme, scompaiono le emozioni che ti suscitavano, scompare la musica stessa?

Accade anche se scomponiamo nei suoi elementi un quadro che ci ha appena commosso: ne analizziamo i requisiti più basilari e perdiamo di vista ciò che trascende questi elementi.

Questo è vero in particolare per Translational Music e per gli effetti che produce su chi la ascolta, che derivano dalla somma di tutti gli elementi che la compongono e non soltanto dalla particolare accordatura a 432 Hz: contano anche la struttura del brano legato a una particolare emozione e l’intenzione con cui lo interpreto al pianoforte. Translational Music è l’espressione di me stesso più intima e completa, come il dispiegarsi di una pianta che espande le radici nel terreno e le fronde verso il cielo producendo un esemplare unico, che non potrà mai essere identico a un altro. L’espressione di quella pianta (e i suoi benefici sugli altri esseri viventi) sarà un sistema che comprende la sua forma, il suo colore, il suo profumo, il suo gusto, e chissà quali altri aspetti che i nostri sensi e la tecnologia non riescono neppure a comprendere. Per questo, pur potendo misurare gli effetti sulle cellule dell’ascoltatore attraverso parametri fisici e scientifici, mi sembra inutile e forse fuorviante provare a modificare le variabili come la frequenza, il volume o il tempo, perché un brano di Translational Music non è frutto della semplice somma delle sue componenti, bensì il risultato di un momento di comunione in cui l’ascoltatore non è passivo ma partecipa con le proprie emozioni che vanno incontro alle mie.


ESPERIENZA: IL GIOCO DELLA VITA

Questa esperienza si basa sull’unione tra gli elementi di un’opera d’arte e quelli del nostro corpo.

Mettiti di fronte a un quadro, meglio se un acquerello di Translational Music. Concentrati sul respiro per cercare di eliminare pensieri e aspettative che potrebbero interferire con l’esperienza. Ascolta un brano a te non molto noto, eventualmente quello che ha ispirato l’acquerello di Translational Music (gli acquerelli hanno lo stesso titolo dei brani a cui si ispirano). Poni la tua attenzione su ogni particolare del quadro: colori, forme, dimensioni, tecnica, eventuali figure astratte che ti ricordano un oggetto, il fondersi di un colore nell’altro, il titolo del quadro, eccetera. Un particolare alla volta. Poi prova a descrivere mentalmente in modo ancora più dettagliato la bellezza di ciascun particolare, pensando a come contribuisce alla bellezza del quadro nella sua totalità. Cerca di essere analitico, non perderti nessun particolare e nessuna interazione tra di essi. Ora, con la stessa musica, ripeti l’esperimento pensando alle parti del tuo corpo. Se puoi, mettiti di fronte a uno specchio e osserva la bellezza e la funzione di ciascuna parte, così come hai fatto per l’acquerello. Prova anche a immaginare come ciascuna tua cellula partecipa alla funzione di quell’organo e di quell’apparato. Poi chiudi gli occhi, lascia scorrere la musica dentro di te attraverso il respiro e senti il livello di bellezza che hai percepito in queste due esperienze simili, analitiche, da scienziato esploratore.

Adesso apri gli occhi, ascolta il brano Il Gioco della Vita e guarda lo stesso acquerello di prima. Stavolta entra nell’acquerello con tutto te stesso e lascia che l’acquerello entri in te nel suo insieme, nella sua espressione totale. Prova a sentire l’anima del quadro, il flusso tra i colori e le forme che prendono vita. Fai la stessa esperienza con il tuo corpo, sentiti nella tua intera espressione, senza analizzare le varie parti. Senti il movimento della vita dentro di te, l’espressione del tuo flusso vitale che permea tutti gli organi. Chiudi gli occhi e dedica alcuni istanti a percepire lo stato di conoscenza e di bellezza di questa nuova esperienza e a come è stata diversa dalla precedente.

Spesso mi sono ritrovato a vivere questo cambio di prospettiva, un’esperienza che è difficile da spiegare se non la si sperimenta in prima persona: ecco perché te l’ho voluta proporre. Da un lato lo scienziato che vuole analizzare tutti i dettagli con strumenti di misura, dall’altro l’artista che sente in un attimo l’espressione di un’opera, di un sistema vivente, di un individuo nella sua totalità. Mi commuove ogni tanto pensare a come sia possibile integrare queste due prospettive; fallo dentro di te e immagina che l’umanità possa percepire questa commozione!



All’inizio di un evento, soprattutto quando mi trovo di fronte a un pubblico perlopiù sconosciuto, noto subito alcuni componenti. Innanzitutto noto sempre la presenza di un cane, di una donna incinta, di un bimbo piccolo che probabilmente ha ascoltato la mia musica durante la gravidanza della sua mamma, almeno di un biologo e di un musicista. Sono le cinque figure che mi accompagnano sempre in giro per il mondo. Poi do qualche indicazione, chiedendo di abbandonare le aspettative. Neppure io so cosa accadrà nel corso di quella esperienza, se ci sarà più musica o biologia, quali brani suonerò e quale sarà il tema generale. Entro in ascolto profondo e mi sento muovere da qualcosa di più forte di me, che mi guida nelle varie fasi dell’esperienza collettiva. Abbandonare le aspettative significa staccare la testa, metterla lì vicino alla sedia, e riprenderla solo quando si esce dal teatro. Significa godersi ogni attimo come un bambino in un nuovo parco giochi, un bambino che vuole sperimentare e sperimentarsi in tutte le sfaccettature.

In particolare, nei musicisti fra il pubblico, noto che faticano molto a non concentrarsi sulla valutazione dell’acustica della sala, sulla marca del pianoforte, sulla preparazione tecnica della violoncellista, sulla metrica del brano che sto suonando. Allo stesso modo gli scienziati si soffermano sul mio modo un po’ artistico di spiegare i comportamenti delle cellule, cercando di tradurre il tutto in termini convenzionali per vedere se possa essere dimostrato scientificamente.

La risonanza

Chitarre, violini e molti altri strumenti musicali possiedono una cassa di risonanza, o cassa armonica, che permette di amplificare il suono emesso dalle corde che vibrano: la cassa è progettata in modo tale da vibrare, insieme all’aria contenuta in essa, alle stesse frequenze generate dalle corde. In questo modo la pressione periodica dell’aria generata dal movimento delle corde, pur non essendo molto intensa, è in grado di far vibrare in modo efficace sia la cassa armonica sia l’aria contenuta in essa. Così il suono emesso dallo strumento musicale è chiaramente udibile. Un esempio semplice che illustra il funzionamento della cassa armonica è quello di un diapason posato su una cassa di legno di dimensioni opportune. Se si afferra il diapason con una mano e lo si percuote si ottiene un suono debole, talvolta difficile da udire; invece, infilando lo stesso diapason nella cassa armonica si ottiene un suono intenso, a dimostrazione del fatto che si sta verificando il fenomeno della risonanza.

Un altro esempio mostra che questo fenomeno permette il trasferimento di energia da un sistema fisico a un altro, come su un’altalena che viene spinta da un agente esterno. Se infatti esaminiamo due sistemi identici, formati da diapason che emettono la stessa nota e montati su casse armoniche uguali posizionate con le parti aperte l’una di fronte all’altra, notiamo che le onde di pressione che si propagano dal primo diapason mettono in movimento il secondo e ne amplificano l’oscillazione, proprio come avviene nel caso dell’altalena. Nel linguaggio musicale si dice spesso che il diapason non colpito dal martelletto si mette a suonare “per simpatia”. Se il secondo diapason oscilla con una frequenza diversa dal primo, questo trasferimento di energia da un corpo in oscillazione a un altro non avviene (oppure è decisamente ridotto), proprio perché non si realizza la condizione di risonanza: le onde di pressione che provengono dal primo diapason non colpiscono il secondo nel momento giusto. Diversi strumenti musicali hanno corde che suonano per simpatia, cioè senza essere pizzicate dall’esecutore: il più comune è la chitarra a dodici corde, altri sono meno conosciuti, come la viola d’amore e il sitar indiano. La presenza di queste corde secondarie permette di ottenere suoni con un timbro caratteristico e molto particolare.

Durante i miei laboratori o seminari mi piace invitare i partecipanti a mettere la testa nella pancia del pianoforte per mostrare come funziona e come, producendo un suono tramite la vibrazione di una corda, esso metta in moto “magicamente” tutte le corde che risuonano per simpatia. Se, per esempio, con il tasto centrale della nota La faccio vibrare quella corda, è possibile percepire come ogni La del pianoforte cominci a suonare senza premere alcun tasto! Sappiamo inoltre che il La dell’ottava più acuta è prodotto da una corda di lunghezza esattamente doppia rispetto a quella del La centrale e che il La dell’ottava inferiore è prodotto da una corda di metà lunghezza. Poi si può addirittura notare come suonino un pochino per risonanza anche le note che vanno d’accordo con il La, cioè il Do e il Fa, con corde che hanno lunghezza 1/3 e 1/5 di essa. Insomma, tramite questo semplice esperimento scopriamo quanto l’invisibile muova la materia e quanto la matematica dimostri verità che sono anche piacevoli all’orecchio (rapporti interi tra lunghezze-suoni simpatici in accordo tra loro).

La meccanica dei suoni

Quando una corda vibra emette un suono. Questo suono dipende dal numero di oscillazioni della corda al secondo. Per esempio, se la corda va avanti e indietro 60 volte in un secondo, diciamo che ha una frequenza di 60 cicli al secondo. L’unità di misura per i cicli al secondo viene detta Herz.

Quando tocco un tasto nella zona sinistra del pianoforte, il martelletto relativo batte una corda lunga e spessa che vibra a una velocità relativamente lenta. I tasti sulla destra invece fanno vibrare corde più sottili che vibrano a maggiore velocità.

La vibrazione delle corde sposta le molecole d’aria e le fa vibrare alla stessa velocità, quindi alla stessa frequenza della corda. Queste molecole accarezzano il nostro orecchio e raggiungono il timpano, facendolo muovere avanti e indietro con la stessa frequenza. Da qui lo stimolo passa all’orecchio interno e poi al cervello, che analizzerà il movimento del timpano per capire quali vibrazioni, nel mondo esterno, l’abbiano fatto muovere in quel modo.

Per convenzione si è deciso che i suoni creati dalla parte sinistra del pianoforte sono a basso pitch, mentre quelli creati dalla parte destra sono ad alto pitch.

In questa rappresentazione dobbiamo considerare anche l’intensità del suono, che dipende da quanto forte ho schiacciato il tasto del pianoforte e quindi da quanta distanza percorre la corda nelle sue oscillazioni. Il pitch deriva dunque dalla velocità di oscillazione e l’intensità dalla distanza percorsa dalla corda mentre oscilla.

Nella musica occidentale le note si susseguono dal Do al Si. Il Re ha una frequenza maggiore del Do (quindi un pitch più alto) e il Mi ha una frequenza maggiore sia del Do sia del Re. Dopo il Si si ricomincia dal Do. Questo secondo Do ha però una frequenza doppia rispetto al precedente, più basso, e così per ogni nota con lo stesso nome ma in una scala successiva. Nell’accordatura con il La centrale a 432 Hz avremo quindi il Do precedente a 256 Hz, quello più basso a 128 Hz e quello più alto a 512 Hz, con frequenze esattamente dimezzate o raddoppiate. Il La più basso di quello a 432 Hz avrà frequenza 216 Hz, quello più alto 864 Hz.

I nomi delle note con frequenza multipla si ripetono perché, grazie a un fenomeno percettivo del nostro sistema uditivo e del cervello, esse assomigliano straordinariamente a quella di partenza. In pratica se ascoltiamo un Do a 128 Hz, un Do a 256 Hz e uno a 512 Hz, sentiremo qualcosa di incredibilmente simile nonostante le tre note abbiano un pitch (da quella più grave a 128 a quella molto acuta a 512) molto diverso. Questa relazione (rapporto di frequenza 1:2 o 2:1) viene chiamata ottava. In musica, quindi, un’ottava è l’intervallo di otto note posizionate a frequenza diversa nella scala musicale.

Questa percezione è così importante che, nonostante le enormi differenze tra le diverse culture musicali nel mondo (indiana, europea, mediorientale, cinese, eccetera), ogni tradizione ha l’ottava alla base della sua musica.

Nel diciannovesimo secolo lo scienziato tedesco Hermann von Helmholtz ebbe un’intuizione fisiologica davvero importante, tuttora valida: riconobbe che la coclea, l’organo ricettivo dell’orecchio, è, in sostanza, un pianoforte inverso. Nel pianoforte, ciascuna delle corde rappresenta una singola nota e dalla loro combinazione risulta un insieme armonico. L’orecchio fondamentalmente annulla quel lavoro. Prende l’insieme armonico, separa i singoli toni e rappresenta ciascuno di essi in una posizione diversa lungo la coclea a spirale. Ognuna delle 16.000 cellule ciliate che rivestono la coclea è un recettore che risponde a una frequenza specifica. E quelle cellule ciliate sono in un ordine sistematico, proprio come le corde del pianoforte.

L’orecchio ha un amplificatore integrato un po’ diverso da tutti gli altri nostri sensi. Sarebbe come se la luce che entra negli occhi producesse più luce all’interno dell’occhio, o l’odore che entra nel naso producesse più molecole olfattive. Nel caso delle nostre orecchie, il suono che entra nell’orecchio è in realtà amplificato meccanicamente dall’orecchio e l’amplificazione è compresa tra 100 e 1000 volte. Questo processo attivo affina anche la sintonizzazione dell’udito, in modo da poter distinguere le frequenze che distano 0,1 per cento circa. Pensa che, in confronto, due tasti di un pianoforte sono distanti il 6 per cento.

Per riuscire a distinguere pitch molto simili (con frequenze di poco diverse), l’orecchio interno (organo del Corti all’interno della coclea) ospita cellule specializzate in questo compito, le cellule ciliate, molto selettive rispetto alla frequenza. Ciascun gruppo di cellule ciliate risponde soltanto a una determinata frequenza. Queste cellule sono disposte sulla membrana basilare in modo ordinato come i tasti del pianoforte, in una mappa che accoglie quelle che risuonano con le note basse da una parte, medie al centro e alte al capo opposto della membrana. Tale organizzazione viene chiamata “mappa tonotopica”, perché i toni si distribuiscono sulla superficie topografica della membrana.

I suoni che entrano nell’orecchio passano quindi vicino alla membrana basilare, le cellule ciliate corrispondenti a quelle frequenze si eccitano e inviano un segnale elettrico specifico alla corteccia uditiva del cervello, che contiene a sua volta una mappa dei diversi pitch. Il cervello elabora anche tutti gli altri elementi dei suoni e dei colori ricevuti (intensità, frequenze), ma l’informazione legata al pitch dei suoni è così importante che viene rappresentata direttamente. In pratica se ascoltiamo un Do alla frequenza di 256 Hz, possiamo identificare quali neuroni si eccitano (attraverso l’applicazione di elettrodi) a quella frequenza e scopriremo che l’elettrodo corrispondente ha un’attività elettrica a 256 Hz. Nel caso del pitch, quel che ti entra dalle orecchie ti esce dal cervello!

Un problema è dato dal fatto che le cellule ciliate nei mammiferi non vengono sostituite quando muoiono. È questo il motivo per cui tutti noi tendiamo a diventare gradualmente sempre meno sensibili di udito e alla fine significativamente sordi.


ESERCIZIO PER POTENZIARE LE CAPACITÀ UDITIVE

Praticando il seguente esercizio in modo costante, è possibile canalizzare energia nel sistema uditivo e quindi renderlo potenzialmente più efficace. Consiglio l’utilizzo dei brani Honeymoon Effect o Pace (oppure entrambi).


	Posizione rilassata, schiena eretta, gambe non incrociate, mani sulle cosce.

	Con gli occhi chiusi, inspira dal naso ed espira dalla bocca per 5’ + 5’ (o comunque utilizza lo stesso intervallo di tempo per la fase di inspirazione e di espirazione). Rilassa i muscoli e in particolare la mandibola (bocca socchiusa).

	Mantieni questa respirazione durante tutto l’esercizio.

	Porta le mani davanti agli occhi per qualche secondo con i palmi aperti ma senza appoggiarli.

	Riporta le mani sulle cosce.

	Porta le mani sui padiglioni auricolari e massaggiali con i palmi.

	Ripeti la stessa attività su muscoli facciali, testa, collo, tempie e mandibola.

	Visualizza ora i canali uditivi che si incontrano al centro della testa e il canale che da lì scende fino alle gambe e in fondo ai piedi.

	Visualizza il canale che si dilata fino alla pelle e oltre il corpo.

	Riempi il canale di tutti i suoni che riesci a sentire, prima quelli del tuo corpo, poi della stanza, poi dell’ambiente in cui vivi, fino a tutti quelli della Terra e dell’Universo.

	Visualizza il canale che si riempie e si dilata fino a toccare la pelle dall’interno.



Se stai utilizzando Honeymoon Effect pensa a un momento in cui sei stato travolto dall’amore, immagina un colore e immettilo nel canale (se stai utilizzando Pace fai la stessa cosa, pensando a un momento di pace profonda).

Il canale esplode e tutti i suoni e il colore che hai immesso vanno a dipingere tutte le tue cellule.

Goditi per qualche minuto il momento in cui cambia la biochimica del tuo corpo e ogni cellula entra in una vibrazione di amore o di pace.

Con alcuni respiri profondi torna alla realtà.



Ormai hai imparato un sacco di termini tecnici musicali che ti permettono di analizzare (se mai volessi) i brani che ascoltiamo, ma anche di capire un po’ della teoria fisica che sta alla base del meraviglioso mondo dell’ascolto. La corda oscilla e produce suoni con una certa frequenza e una certa intensità; questi suoni raggiungono il cervello che valuta e mappa la frequenza come pitch (sarà un Do o un Re?) e l’intensità come volume di quel suono.

L’orecchio umano copre un range di frequenze tra i 20 e i 20.000 Hz, il che significa che se nell’aria (perché nel vuoto il suono non si propaga!) c’è una frequenza che ricade in quell’intervallo, l’udito lo trasmette al cervello che ne percepisce un certo pitch. Quindi se ci sono suoni che ricadono fuori da quelle frequenze, noi non li sentiamo, il che non vuol dire che non esistano. Lo stesso vale per i colori. L’uomo vede e sente alcuni intervalli di frequenze che i fisici quantificano come circa il 3 per cento di ciò che accade realmente. La morale quindi è che, per quanto ci sembri di avere tutto sotto controllo, in verità ci sfugge il 97 per cento di ciò che sta accadendo in questo momento nella realtà intorno a noi.

Ecco perché voglio suonare pianoforti e strumenti acustici ai miei concerti, anche se ogni volta è una vera pazzia noleggiare strumenti da 300-400 chili che necessitano di giorni di lavoro per essere portati all’accordatura di 432 Hz. Ora però sai che, quando ascolti la musica dal vivo su strumenti acustici, essendoci proprio le corde che vibrano, potrai ritrovarti immerso in tutte le frequenze generate da quello strumento, dentro e fuori dal range udibile.

La prospettiva olistica

Abbiamo già visto che anche per gli organismi viventi, nelle scienze biologiche, ci sono due possibili approcci alla conoscenza: quello analitico e quello olistico. Studiamo ogni singolo elemento di una cellula, le sue molecole, gli atomi, per capire il ruolo di ciascuno nei processi molecolari e cellulari. Scopriamo l’esatta quantità e il ruolo di ciascuno in ogni processo. Ma, anche se mettessimo tutti i componenti attentamente analizzati di una cellula o di un organismo in un contenitore e provassimo a lasciarli mescolare tra loro per migliaia di anni, non riusciremmo mai a ottenere la vita.

Allora se ci pensi, la vita, l’interazione tra quegli elementi, rappresenta – come la musica e l’arte – il flusso magico che proprio in quel modo li mette in relazione. È quel movimento di origine misteriosa che crea quegli effetti, quelle emozioni, scatena quelle meravigliose rivoluzioni ormonali e biochimiche dentro di noi.

Per molti anni studiando il nostro corpo e la nostra salute mi sono concentrato ad analizzare, sezionare, avvalermi di microscopi sempre più piccoli per capire la funzione di ogni singolo componente. Ma spesso la scienza, così analitica, si perde la relazione tra i componenti, il colore e il movimento di una molecola che sta prendendo per mano le sue vicine creando meravigliosi accordi prima di essere sezionata per poterne capire la singola funzione.

Solo oggi mi rendo conto di quanto la musica abbia contribuito a sviluppare in me una grande sensibilità nel riuscire a cambiare prospettiva quando studio un fenomeno così complesso come la nostra salute e la nostra vita. È un po’ come se la musica potesse ridare l’anima alle cellule che sono morte sui libri di scienza. Meravigliosamente descritte in ogni loro parte ma private del flusso vitale, proprio per poter essere studiate, analizzate, fotografate, appiccicate sui dizionari.

Sono quasi sicuro che non esista uomo sulla Terra che non sia venuto in contatto con la musica almeno una volta nella vita. Tutti noi volontariamente o involontariamente ogni giorno siamo accarezzati da migliaia di note che provengono dalla televisione, dalla radio, dal nostro Hi-Fi o, per i più fortunati, dalla voce o da un vero e proprio strumento musicale.

Da quando l’uomo è comparso sulla Terra, la musica è sempre stata la sua compagna di viaggio preferita. Dalla forma di alcuni resti fossili di 250.000 anni fa si presume che i nostri più antichi antenati già sperimentassero la danza e la musica.1 Nel 1995, nel sito di Divje Babe in Slovenia, l’archeologo Ivan Turk rinvenne il femore di un giovane orso delle caverne contraddistinto da alcuni fori distanziati per le dita. Questo e altri reperti hanno indotto alcuni scienziati a ipotizzare che la musica possa addirittura essere stata per l’Homo sapiens europeo uno strumento strategico per la comunicazione e quindi un elemento chiave della sua evoluzione rispetto all’uomo di Neanderthal.

Gli effetti dell’accordatura a 432 Hz

Nel momento in cui un mio caro amico musicista, Fabio Bottaini, mi ha consigliato di provare ad accordare il mio pianoforte a 432 Hz, un cambiamento che richiede diversi giorni di lavoro, ho voluto provare questa esperienza che ricorderò per sempre.

Il mio pianoforte si è “umanizzato”, è diventato più morbido, più accogliente, il suo suono mi abbraccia, tanto che quando entro nel mio studio è come se ci fosse un’altra persona che risponde alla mia voce e alle mie emozioni. È difficile spiegare a parole questa sensazione, ma da quel momento ho deciso di utilizzare sempre strumenti accordati con il diapason scientifico a 432 Hz per esprimere i miei sentimenti in musica.

In seguito, da scienziato ricercatore quale sono sempre stato, ho cominciato a informarmi sul perché questa nuova intonazione fosse a me più familiare, più idonea alla mia arte.

Ho scoperto così che, al di là del fatto che questa accordatura fosse stata già utilizzata, supportata e studiata da grandi ricercatori e musicisti come Rudolf Steiner e Giuseppe Verdi, esistono delle corrispondenze tra noi e la natura a sostegno dei benefici di questo tipo di musica sul nostro cervello e della possibilità di una maggiore risonanza con il nostro corpo, le nostre cellule e il nostro pianeta. Suonando uno strumento a 432 Hz si generano frequenze e armonici (frequenze correlate alla nota emessa dallo strumento) più simili a quelli della natura e dell’universo, inoltre viene rispecchiata la legge dell’ottava (che nell’arte genera benessere e bellezza, come si è ampiamente dimostrato). Per esempio si crea risonanza con la frequenza di Shumann, circa 8 Hz, la nota continuamente generata dal nostro pianeta Terra.

L’accordatura a 432 Hz inoltre sembra portare le nostre onde cerebrali a vibrare alla frequenza di multipli di 8 Hz (ottave inferiori del Do a 256 Hz), cioè con onde alfa/theta; ciò può favorire l’accesso a stati meditativi profondi per percepire la parte più nascosta dell’inconscio. Può altresì favorire l’integrazione tra i nostri due emisferi celebrali, quello più analitico e quello più creativo, favorendo quindi la messa a terra di progetti da noi immaginati.

La differenza rilevata a livello mentale tra una melodia suonata a 440 Hz e a 432 Hz è quasi impercettibile, eppure con un ascolto più profondo e consapevole è chiaro come il secondo tipo di accordatura possa generare più facilmente emozioni di collaborazione, gratitudine, pace, rilassamento rispetto alla brillantezza e alla carica della prima, più accattivante, più idonea a uno spot pubblicitario o, come è stato riconosciuto in tempo di guerra, alle truppe militari. Si generano proprio due intenzioni opposte: a 440 Hz verso l’esterno, per ottenere consenso (applausi), per essere riconosciuti, vendere dischi, essere primi in classifica, eccetera; a 432 Hz verso l’interno, per entrare dentro di sé, condividere e nutrirci ciascuno delle vibrazioni degli altri, vicendevolmente, immersi nel silenzio. Forse l’accordatura a 440 Hz rimanda a un’energia più maschile (piramidale, che richiede vincitori e perdenti), mentre quella a 432 Hz a una più femminile (legata ai concetti circolari di condivisione e creazione).

Credo sia interessante notare come in quest’epoca di ritorno alla meditazione e a pratiche più legate alla ricerca della consapevolezza e della salute ci sia una riscoperta di questa accordatura, che rende più chiaro il messaggio portato dalla musica per lavorare su noi stessi. È altrettanto interessante notare, con la cimatica, che studia l’effetto morfogenetico delle onde sonore, come l’acqua sia in grado di produrre un’immagine più nitida quando riceve un suono emesso da uno strumento a 432 Hz, come se l’informazione che traduce fosse più chiara.

Per essere poi ancora più in linea con la natura dovremmo addirittura cambiare gli intervalli esistenti tra una nota e l’altra, ma credo che questa rivoluzione avrà tempi più lunghi perché dovremo abituare la nostra mente a mondi musicali completamente diversi da quelli a cui siamo avvezzi da centinaia di anni.

La prospettiva storica

Pitagora (570-495 a.C.) è considerato il primo studioso ad aver identificato i rapporti musicali armonici. Scoprì infatti la relazione tra una corda tesa e il suono da essa prodotto. Lo strumento che inventò fu chiamato “monocorda”. Non è possibile sapere a quali frequenze Pitagora accordasse i suoi strumenti.

Duemila anni più tardi Galileo Galilei, nel suo libro Discorsi e dimostrazioni matematiche intorno a due nuove scienze (1638), definì con precisione la relazione tra frequenza prodotta dalle corde, materiale di cui sono composte e tensione. Definì anche la legge dell’ottava, tale per cui un suono è di una ottava superiore quando la lunghezza della corda che lo riproduce è dimezzata (ovvero la frequenza è raddoppiata quando la lunghezza della corda è dimezzata). Quindi, per esempio, i Do di ottave diverse hanno tutti frequenze multiple (8/16/32/64/128/256) e quindi anche lunghezze delle corde multiple.

Nel 1713 il francese Joseph Sauveur, contemporaneo di Johann Sebastian Bach, propose di fissare una frequenza al Do e al La centrali, e scelse 256 Hz e 432 Hz. Questa proposta di accordatura non venne poi presa in considerazione dalle orchestre, ma venne adottata dalla comunità medica e scientifica. Qualche decennio più tardi un suo collega, Ernst Chladni, definì in un libro sulla teoria musicale il Do a 256 Hz come un’intonazione scientifica. Ancora oggi un’accordatura con il La a 432 Hz viene definita “scientific pitch”.

A quei tempi, per gli strumenti, i pianoforti, gli organi e le orchestre di tutto il mondo non c’era uno standard internazionale, per cui le accordature variavano a seconda dei costruttori e delle nazioni o culture. Pare che grazie all’influenza di Mozart si sia sviluppato un pitch di 423.7 Hz (detto oggi “mean pitch”) che si diffuse poi tra le orchestre di Londra, Vienna, Verona e Parigi, e venne adottato da Bach, Beethoven, Händel, Mendelssohn, Mozart, Purcell e Rossini.

Contemporaneamente alla diffusione di questo “mean pitch”, molto adatto agli strumenti dell’epoca ma soprattutto alla voce umana, venne adottata dalle orchestre un altro tipo di accordatura (oggi conosciuto come “concert pitch”), in cui la voce umana era meno presente e si cercava di dare più enfasi ed energia possibile agli strumenti. Il dibattito iniziò con il Congresso di Vienna nel 1814, dove lo zar russo Alessandro I fornì alle truppe militari una serie di strumenti a 440 Hz per riuscire a ottenere un suono molto brillante. In Gran Bretagna venne addirittura adottata l’accordatura a 455 Hz, ritenuta estremamente sfavillante per gli strumenti, ma rifiutata dai cantanti a cui richiedeva uno sforzo insostenibile. I musicisti classici si opposero a queste accordature così alte, anche se la scuola romantica, guidata da Franz Litz e Richard Wagner, la sostenne tra il 1830 e il 1840. Nel diciassettesimo secolo già Michael Praetorius aveva detto nel suo libro Syntagma Musicum che le accordature stavano crescendo troppo e che questo creava problemi ai cantanti e alle corde degli strumenti ad arco, che si rompevano troppo frequentemente.

L’accordatura a 432 Hz ebbe molti sostenitori illustri, fra cui lo scienziato Michael Faraday in Gran Bretagna, che testò e sostenne questo tipo di accordatura, e Giuseppe Verdi in Italia, che si batté con tutte le sue forze, chiedendo il supporto del governo italiano, per fare in modo che questa accordatura fosse adottata in tutto il mondo. Scrisse uno statuto alla commissione musicale del governo in cui criticava la tendenza ad alzare continuamente l’accordatura (famosa la sua frase: «È assurdo che un La a Parigi sia diventato un Si bemolle a Roma»). Nel 1885 però una conferenza a Vienna, dominata dallo spirito britannico, andò contro la teoria di Verdi che fu a quel punto costretto ad arrendersi.

Nel 1924 il filosofo austriaco Rudolf Steiner, una persona molto spirituale, supportò a gran voce l’intonazione a 432 Hz, dicendo anche che l’ideale sarebbe stato addirittura un Do a 128 Hz (La a 430.54 Hz) per una corretta risonanza con gli spiriti e le menti moderne.

Negli Stati Uniti, nel 1926, l’industria musicale decise in modo informale di adottare l’accordatura a 440 Hz e costruì molti strumenti musicali a quell’accordatura, finché nel 1936 l’American Standard Association la confermò, chiamando in causa il tonometro di Scheibler.

Nel 1939 una conferenza internazionale, guidata dall’associazione per gli standard internazionali a Londra, stabilì l’accordatura a 440 Hz. Alla riunione erano presenti delegati di Germania e Olanda (Stati Uniti e Svizzera avevano già deciso in precedenza).

Nel 1955 l’accordatura standard a 440 Hz fu adottata dalla International Organization for Standardization (ISO) dopo un congresso nuovamente privo di trasparenza e senza alcun esponente del mondo della musica. Dal 1989 anche la Costituzione italiana stabilisce come accordatura standard quella a 440 Hz.

La matematica dei 432 Hz

Alcuni studi recenti2 ipotizzano che il suono sia stato l’elemento di organizzazione primordiale della materia di tutto l’Universo. Molti studi matematici legati alla geometria sacra (studio della relazione tra gli equilibri e le forme di microcosmo e macrocosmo, in un efficace linguaggio simbolico che compone e ritrae la forma della vita stessa) dimostrano legami profondi tra il suono e la vita. Esisterà un’accordatura precisa in cui l’universo e la vita sono legati?

In natura, per la creazione di tutte le forme viventi, la caratteristica geometrica essenziale che opera come legge universale è il numero aureo Phi, che esprime una proporzione perfetta. Questo rapporto si trova ovunque nella composizione genetica e nell’aspetto degli oggetti naturali nell’universo conosciuto.

Dalle proporzioni della Luna a quelle della Terra, dalle orbite dei pianeti nel nostro sistema solare e dalla struttura molecolare dei pianeti stessi alla formazione del corallo, dalle proporzioni del corpo fisico tra le specie umane e animali alla composizione delle strutture cristalline, conchiglie e piante, Phi si trova ovunque sul piano fisico.

Inoltre, Phi è presente nelle frequenze sonore e luminose così come negli elementi gassosi e liquidi e praticamente in ogni elemento elencato nella tavola periodica. Il corpo umano è costruito su Phi, raffigurato nell’Uomo Vitruviano di Leonardo Da Vinci.

Phi sembra essere il fondamento matematico della creazione, dagli elementi di base nella tavola periodica e nella riproduzione cellulare alle misurazioni dei nostri corpi e di quelli celesti. Phi è noto come la base della geometria, della trigonometria e delle sequenze numeriche. La famosa sequenza di Fibonacci deriva da Phi nella sua infinità.

Poiché la musica è il prodotto della mente umana, cioè di un processo vivente, tutto nella musica dovrebbe essere coerente con questo rapporto aureo. Secondo gli studi di Johannes Keplero, l’accordatura scientifica (432 Hz) è l’unica coerente con questo sacro rapporto. Per questo La = 432 Hz è considerata l’intonazione armonica originaria della Natura e dell’intero Universo.

Fra le teorie di Pitagora legate all’armonia musicale c’era la cosiddetta “musica delle sfere”, che metteva in relazione la distanza tra i pianeti del nostro sistema solare ai rapporti musicali, principalmente intervalli di ottava, e proponeva che ogni pianeta emettesse un suono: i pianeti più vicini e più lenti avrebbero emesso toni più bassi, mentre quelli più lontani avrebbero emesso toni più alti muovendosi a maggiore velocità.

Le antiche intuizioni di Pitagora erano molto vicine a ciò che la scienza moderna ha scoperto riguardo alle distanze tra i pianeti: dati recenti registrati e inviati dalle sonde spaziali Voyager 1 e 2 della NASA hanno evidenziato che i pianeti emettono effettivamente onde elettromagnetiche con frequenze di circa cinquanta ottave al di sotto della gamma dell’udito umano. Gli scienziati della NASA hanno utilizzato uno speciale software per computer per tradurre le onde elettromagnetiche dei pianeti in onde radio ad alta frequenza, svelando all’orecchio umano, per la prima volta nella nostra storia, il suono della musica delle sfere.

Grandi scienziati e filosofi come Aristotele, Platone, Keplero e Tesla, e molti altri ancora, ampliarono l’opera di Pitagora. Keplero basò la sua grande opera Harmonices Mundi sulla musica delle sfere di Pitagora.

Aristotele scriveva nella Metafisica: «I pitagorici videro che i rapporti degli accordi armonici potevano essere espressi con numeri e dunque ritennero l’intero universo una gigantesca scala musicale in cui i rapporti tra le distanze dei corpi celesti fossero esprimibili mediante numeri». Lo scienziato e inventore del diciannovesimo secolo Nikola Tesla dichiarò: «Se vuoi scoprire i segreti dell’universo, pensa in termini di energia, frequenza e vibrazione» e aggiunse che l’universo è «composto da una sinfonia di correnti alternate con le armonie suonate su una vasta gamma di ottave».

L’arte di ascoltare musica

Ti invito ad assaporare il piacere dell’ascolto senza una finalità e senza volerne analizzare le caratteristiche: sarebbe come focalizzarsi su tutti gli ingredienti di una torta per riconoscerli e separarne i sapori, invece di gustarsela. Se ti perdi nella tecnica, perdi le emozioni correlate.

Dobbiamo tornare a un ascolto olistico, a un’apertura totale che ci faccia sprofondare nella musica, senza esaminarne ritmo, strumenti, genere e così via, ma con un abbandono totale all’esperienza diretta. Entrare nel momento, lasciarsi portare, ballare, cantare, respirare, osservare le reazioni del nostro corpo.

Lo scienziato ha sempre un obiettivo quando fa un esperimento, mentre quando cantiamo una canzone in modo disinteressato non ne abbiamo nessuno, sentiamo che ci fa bene e questo ci basta.

L’esempio di Piergiorgio

Quando vado a registrare in studio, l’atteggiamento di Piergiorgio mi ricorda proprio questo tipo di approccio. Lui è un vero e proprio tecnico del suono: lo sa scomporre, analizzare nei minimi particolari. Riesce a percepire se una nota del violoncello è calante in mezzo a mille altri suoni, se un accordo è fuori tempo, se un passaggio è fuori dalla matematica musicale. Ha l’orecchio assoluto e riesce a percepire il nome e la qualità di qualsiasi nota all’interno di un brano. Curiosamente si trova meglio quando suoniamo con l’accordatura a 432 Hz, pur essendo abituato da trent’anni ad ascoltare musica a 440 Hz! Questo fatto ha sorpreso molto anche lui, che è sempre alquanto scettico di fronte a qualsiasi cambiamento.

Piergiorgio è una garanzia per chiunque debba registrare nel suo studio, pensa lui a tutto: intonazione, tecnica, struttura, tecnologia. Ma ciò che più mi colpisce è che per Piergiorgio la musica è pura tecnica, non tanto espressione di emozioni. Riconosce subito il ritmo, l’accordatura, la struttura di un brano e la identifica in un preciso schema, ma non si emoziona più. Inoltre sostiene che negli ultimi cento anni nel campo della musica non c’è più stato nulla di nuovo, ogni brano è semplicemente una copia di altri già esistenti, con piccole ininfluenti variazioni. Possono esserci musicisti più o meno bravi a interpretare quelle strutture, ma è ormai impossibile creare qualcosa di nuovo, proprio per la natura stessa della musica così come viene concepita nel nostro sistema.

Spesso parliamo di questo suo approccio, che mi suscita compassione proprio per il fatto che l’ascolto di una suggestione musicale non riesce a emozionarlo, in quanto la mente lo protegge e lo porta nella direzione più logica e schematica.

Quando penso al tecnicismo della musica e al tecnicismo della scienza, è come se osservassi un quadro ad altissima definizione, con la possibilità di ingrandirlo sempre più (come potrei farlo sul telefono, con pollice e indice): vedrei ogni particolare nitido, ogni relazione e ogni nome che caratterizza le parti del quadro. Ma non percepirei più i suoi colori, i suoi profumi, il movimento del quadro, la sua vita. Una vita che si perde quando ci si concentra troppo sui particolari.

Francis Crick vinse il premio Nobel per aver scoperto la struttura del DNA, pur avendo intrapreso studi molto distanti da questo settore. Frank Sinatra, Luis Armstrong, George Gershwin, John Coltrane, Eric Clapton sono solo alcuni delle migliaia di musicisti autodidatti dotati di un magnetismo incredibile e capaci di suonare uno strumento come nessun altro al mondo. Un magnetismo che va ben al di là di qualsiasi insegnamento e che probabilmente trae origine proprio dal fatto di essersi sottratti a determinate regole e insegnamenti che ne avrebbero un pochino condizionato l’orientamento e la creatività, impedendo l’espressione di un loro modo.

È un po’ così anche per me: avere la possibilità di esprimermi attraverso la musica (a volte ci provo anche attraverso la scienza) con un mio modo, che non so da dove arrivi ma che sento come quello in cui sto meglio e in cui potrei stare per ore senza mai stancarmi. Credo sia proprio questo che il pubblico percepisce: è attratto dalla mia musica e dal mio modo senza sapere il perché, ma sente quel magnetismo.

Come si crea Translational Music

Durante i miei concerti e workshop qualcuno mi chiede come compongo la mia musica. Magari anche tu ti sarai posto questa domanda. Potresti immaginare, per esempio, che per comporre brani utili alla salute io di solito entri in laboratorio, indossi il camice e predisponga ampolle e computer per capire quali note potrebbero essere più idonee a calmare, far addormentare, curare un organo specifico…

In realtà la musica è per me frutto di ispirazione, di un processo completamente intuitivo e creativo: quando meno me l’aspetto mi arriva una melodia o qualche passaggio, e sento che devo subito correre al pianoforte e chiudermi in camera per qualche ora. È un momento molto importante perché proprio lì si creano le prime cellule di musica e non posso dimenticarle, devo subito provarle al pianoforte e metterle sul pentagramma con la mia matitina verde. Poi per alcuni giorni mi canticchio quella melodia e quando sento una parte nuova la vado ad aggiungere. A volte ne cancello alcune, a volte le capovolgo, a volte le unisco ad altre. Poi risuono il tutto e mi godo il risultato. Non sono mai completamente soddisfatto, perché quello che ho sentito arrivare dal cielo mi sembra sempre molto più bello di quello che ho tradotto al pianoforte, con strumenti comunque limitati. Il bello però arriva alcune settimane dopo, quando svanisce il ricordo originale e mi posso comunque godere ciò che ho scritto. A quel punto se il brano mi piace metto uno smile in cima alla pagina, e se mi piace tantissimo al punto da essere candidato al CD successivo metto un cuore.

Un giorno ho provato a capire ancora meglio da dove arrivasse questa musica, che ho sempre sentito non mia ma contenente un’intelligenza superiore, una polverina dorata che poteva creare tutti i benefici di cui parlerò più avanti nel libro. Ho visto chiaramente che la musica arrivava dalla mia destra, da una donna vestita di viola (Translational Music), senza età, i capelli lunghi e un cerchietto d’oro con un rubino sulla fronte. Nel momento in cui creo un brano nuovo è come se portassi sulla Terra nuove creature, lei attraverso di me, quasi come un concepimento.
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Il potere della musica




Una relazione profonda

Ti sarà capitato di assistere a un concerto e di vedere nelle ultime file della platea qualcuno che non riesce a fermare le lacrime durante l’ascolto di un brano suonato a decine di metri di distanza. Eppure fuori non esce niente di visibile da quegli strumenti musicali, non si scorge nessuna luce, nessuna polverina magica raggiungere quella donna seduta in penultima fila a cui già dopo le prime note cola il trucco. Il brano successivo porta gioia sulle labbra di un bimbo in braccio al suo papà in quarta fila. La mamma lo osserva esterrefatta, sembra che il piccolo riconosca qualcosa di antico, di profondo, e il suo lo sguardo le ricorda i momenti in cui lui ascolta la sua voce, la sera, per addormentarsi: è in adorazione. Una sequenza del terzo brano scuote l’animo di una signora di mezza età, pare condurla a rivivere antiche ferite che aveva dimenticato e ad accarezzare ricordi della sua gioventù per provare a perdonarsi; mette le mani sul cuore, poi sul viso, poi le congiunge in preghiera come volesse rendere grazie a quel momento così difficile ma di guarigione emozionale.

Poche altre forme espressive hanno un potere così grande sulle nostre emozioni, eppure non si vede nulla emanare dalla sorgente musicale (sia essa un musicista, uno strumento musicale o una sorgente di riproduzione sonora). In questo capitolo proverò a fare due passi con te in questo mondo che l’uomo ha provato a incasellare attraverso la scienza, la chimica, la fisica, la filosofia, la psicologia… ma che rimane comunque un grande mistero, come quegli elementi che l’umanità ha sempre considerato indispensabili alla vita.

Cos’è per te la musica? Da dove viene? Perché, secondo te, alcune melodie generano determinate emozioni, mentre altre sequenze di suoni ci conducono a sensazioni opposte?

Per quanto mi riguarda, così come in quanto scienziato ho avuto costantemente bisogno di scoprire i più piccoli meccanismi che regolano la biochimica e il funzionamento del nostro corpo, allo stesso modo sin da bambino ho sempre cercato di afferrare il mistero invisibile della musica che dà senso e significato alla nostra vita.

La prospettiva storica

L’uomo non è riuscito a fare a meno della musica in nessuna epoca storica; una forma musicale è sempre stata presente in ogni parte del mondo e in ogni cultura.1

Se pensi a quanto invisibile e leggera sia la musica, difficile da conservare, definire e trasmettere da una generazione all’altra, sembra impossibile che il suo valore possa essere stato riconosciuto in modo così universale.

Perché, secondo te, l’uomo è stato sempre così attratto dalla musica?

Charles Darwin nel volume L’origine dell’uomo e la selezione sessuale (1871) ipotizzò che la musica fosse l’espressione del bisogno dell’uomo di attrarre sessualmente la sua partner prima di potersi esprimere con un linguaggio articolato e questa idea è stata ripresa recentemente dallo scienziato e autore divulgativo Jonathan Miller in Introducing Darwin and Evolution (2000), dove ci ricorda ancora come il comporre musica fosse una caratteristica del maschio giovane. Oltre a Darwin e Miller, molti scienziati credono che la musica umana sia frutto di un adattamento biologico.2

Studi contemporanei3 la riconducono invece a un desiderio umano di gruppo più che individuale, sottolineando la sua capacità di promuovere coesione. Basti pensare in effetti a quanto essa sia fondamentale in tutti i tipi di raduni, a come contribuisca all’identificazione di un individuo con un gruppo (come nel caso di un inno nazionale o di una marcia militare), a come possa suscitare emozioni che legano (come nel caso delle canzoni d’amore). Rifletti, per esempio, sul valore di una ninna nanna, sul suo potere di comunicare a un bimbo la sensazione di sentirsi al sicuro. A volte mi stupisco di come con semplici note si possano esprimere messaggi molto più profondi e ampi che con le parole.

La musica è uno dei pochi strumenti culturali universali in grado di suscitare un largo spettro di emozioni, dall’eccitazione al rilassamento, dalla gioia alla tristezza, dal conforto alla paura.

Molte persone utilizzano la musica semplicemente per cambiare il loro umore e stato d’animo, ma esistono anche tipologie di impiego più strutturato e professionale: se ne servono alcuni neurochirurghi per aumentare la concentrazione, gli eserciti per coordinare i movimenti e aumentare la cooperazione, i lavoratori di certi settori per migliorare l’attenzione e la vigilanza e molti atleti per migliorare le prestazioni in fatto di resistenza e motivazione.4

Per secoli la musica è stata riconosciuta per il suo potere terapeutico, curativo per il corpo e la mente, o addirittura come strumento di comunicazione a distanza prima della nascita del linguaggio. Nell’età moderna questa sua valenza è andata perduta, sopravanzata dal virtuosismo dell’esibizione e dalla spettacolarizzazione, anche se negli ultimi tempi il mondo sta ricominciando a riconoscerne le potenzialità molto più ampie.

L’approccio scientifico

Premetto che, nel momento in cui ho deciso di condividere la mia musica con il mondo fuori di me, dopo quarant’anni in cui l’avevo considerata un’entità molto intima e personale, mai mi sarei aspettato che potesse avere effetti benefici così chiari sugli esseri viventi. E ancora meno mi sarei aspettato che questi effetti potessero essere considerati e valutati con gli stessi strumenti scientifici che avevo utilizzato nel mio laboratorio di biologia cellulare e molecolare per tanti anni; eppure, anche la mia esperienza diretta mi ha dimostrato quanto incredibili possano essere gli effetti della musica in tutti gli aspetti della salute e del benessere.

Se da un lato sono convinto della necessità di non estremizzare l’approccio scientifico snaturando l’esperienza dell’ascolto (per esempio, modificando ogni singola variabile, dall’accordatura al ritmo al volume), dall’altro credo sia utile dimostrare anche con strumenti scientifici (perché se la farfalla – l’intuito – vede meglio dall’alto, è troppo leggera per lasciare l’impronta dell’elefante, ovvero della scienza) gli effetti concreti della musica sulla salute, che sono stati ormai accertati a livello clinico (parametri fisiologici come temperatura, pelle d’oca, intensità del dolore, livelli di stress o paura), biochimico (livelli di ormoni nel sangue), genetico (espressione del DNA), biofisico (sonocitologia) e mentale (reazioni cerebrali misurate dalle neuroscienze).

A livello clinico, alcuni studi hanno dimostrato gli effetti della musica sul battito cardiaco, sulla frequenza respiratoria, sulla sudorazione, sulla temperatura corporea, sulla conduttanza cutanea, sulla tensione muscolare e su altre risposte del sistema nervoso autonomo,5 e ciò dimostra perché venga utilizzata a scopo terapeutico per un bilanciamento fisico e fisiologico, per il radicamento a terra o per una maggiore centratura.

È stato provato che l’ascolto della musica interviene nelle dinamiche che riducono il dolore, l’ansia e lo stress.6 Ogni organismo vivente ricerca il mantenimento dell’omeostasi e lo stress può essere definito come una risposta neurochimica alla perdita di equilibrio omeostatico, una risposta che spinge l’organismo a impegnarsi in attività che lo possano ripristinare. La musica è inclusa in queste attività che riducono lo stress e sono altamente protettive nei confronti della malattia.7 È stato dimostrato inoltre che l’ascolto di musica rilassante (tempo lento, bassa intonazione e assenza di parole) riduce i livelli di stress e ansia in soggetti sani,8 in pazienti che ricevono trattamenti invasivi come operazioni chirurgiche, colonscopia, interventi dentistici9 e operazioni pediatriche,10 e in pazienti con problemi cardiaci.11

Gli effetti della musica sono stati rilevati anche al termine degli interventi chirurgici nella riduzione del dosaggio dell’anestesia12 e nella cura del dolore.

A livello biochimico, vorrei citare una ricerca pubblicata dall’Università McGill di Montreal, in cui è stato dimostrato che l’ascolto della musica influenza lo stato di salute attraverso quattro vie: il piacere, lo stress, il sistema immunitario e l’aggregazione sociale.

Nei laboratori del professor Daniel Levitin13 si sta studiando come queste vie di azione della musica sul nostro corpo siano regolate dalle variazioni chimiche di ormoni quali la dopamina, il cortisolo, la serotonina, l’ossitocina, e dalla produzione di oppioidi endogeni che avviene principalmente durante il processo di riconoscimento di un brano (“rewarding”). Le dinamiche neurochimiche che stimolano la via del riconoscimento della musica sono simili a quelle che proviamo con il cibo o il sesso. Esistono tecniche di neuroimaging (come FMRI, PET o EEG) che riescono a rilevare in modo preciso le aree del cervello coinvolte da queste dinamiche e a compararle a situazioni che stimolano il piacere con dinamiche molto simili.

Ascoltando musica ci sentiamo più motivati, più attenti, più focalizzati a raggiungere un obiettivo, più creativi. Ricevo spesso riscontri da parte di coach, manager, psicologi che lavorano nel campo della motivazione o di sportivi che utilizzano Translational Music per migliorare le loro prestazioni o quelle della loro squadra o del loro team di lavoro.

In molti ospedali i chirurghi e lo staff medico richiedono l’ascolto di un certo tipo di musica in sala operatoria durante gli interventi ed è stato dimostrato come questa pratica migliori l’attenzione, la collaborazione tra i membri dell’équipe e abbassi i livelli di stress degli operatori e del paziente. Sono stati pubblicati anche studi in cui è emerso che l’ascolto della musica durante un’operazione chirurgica o durante un parto può agire sulla percezione del dolore e di conseguenza consente di ridurre ai pazienti la dose di antidolorifici.14 Ciò è supportato dal fatto che l’ascolto musicale agisce sulla stessa parte del cervello (Nucleus accumbens) su cui agisce la morfina.15 Due marcatori dello stress che sono stati rilevati durante l’ascolto della musica sono il cortisolo e la B-endorfina. L’ascolto della musica favorisce inoltre la produzione di ACTH, prolattina, ormone della crescita e norepinefrina.

A livello genetico, uno studio recente pubblicato dall’Università di Helsinki16 ha dimostrato che l’ascolto di 20 minuti di musica classica induce l’espressione di geni che regolano la produzione di dopamina, la neurotrasmissione e la funzione sinaptica, l’apprendimento, la memoria, la conoscenza. Queste ricerche di biologia molecolare hanno rilevato come l’ascolto musicale possa creare modificazioni profonde nell’espressione del nostro patrimonio genetico. Alcuni di questi geni sono coinvolti anche nell’apprendimento di nuove canzoni e nella capacità di avere un “orecchio assoluto” e sono molto simili a quelli che regolano il canto negli uccelli.17 Durante l’ascolto è stata inoltre riscontrata una diminuzione dell’espressione di altri geni che causano apoptosi (morte cellulare) e malattie neurodegenerative.18 Ciò supporta risultati già evidenti nel passato, che testimoniavano a livello terapeutico l’efficacia dell’ascolto della musica in pazienti malati di Alzheimer o Parkinson.

Per migliaia di anni l’umanità ha considerato la musica uno strumento fondamentale per la salute e la qualità della vita, senza conoscerne gli effetti da un punto di vista scientifico. Poi, grazie ai progressi della scienza e della tecnologia, ha cominciato a prendere in esame i parametri fisici. Una volta quindi in grado di misurare i messaggeri biochimici che sono correlati alle emozioni e alle reazioni del cervello, ha potuto valutare come il suono che entra dalle orecchie (dunque soltanto una piccola parte di tutte le onde sonore generate dalla musica) viene trasformato dal cervello in impulsi elettrici che influenzano la generazione di ormoni (messaggeri biochimici) che vengono immessi nella circolazione del sangue e cambiano la funzionalità dei nostri organi. In parallelo vengono condotti studi molto interessanti19 su come variano le funzioni delle diverse aree del cervello in base all’ascolto della musica.

Recentemente sono oggetto di valutazione gli effetti biofisici, legati proprio alle onde sonore che attraversano la pelle e arrivano direttamente alle nostre cellule prima ancora di passare dal cervello. Gli effetti delle onde sonore vengono valutati non soltanto per ciò che accade al cervello che riceve gli impulsi elettrici tramite il timpano, ma anche tramite ciascuna cellula del nostro corpo che entra contemporaneamente in contatto con quelle vibrazioni in modo meccanico. Esistono studi20 interessanti di percezione acustica in vitro, da parte di cellule non deputate all’ascolto (“non-auditory cells”). In uno di questi è stato mostrato come cellule tumorali umane cambino aspetto dopo l’ascolto della musica e addirittura vengano modulate le risposte ormonali, suggerendo come la musica possa influenzare a livello cellulare processi fisiologici o patologici.

Negli ultimi anni, grazie alla tecnologia, possiamo ascoltare molta più musica nel corso della nostra vita. Fino a qualche decennio fa era possibile sentirla soltanto durante un concerto dal vivo e una persona poteva magari ascoltare lo stesso brano solo due o tre volte nella propria vita. Ora, uno studio condotto dall’Università di Oxford nel 2012 ha dimostrato come gli adulti siano sottoposti a una qualche forma di musica per almeno il 40 per cento della propria vita di veglia, per arrivare fino all’80 per cento in età infantile (3-4 anni).

Così come è accaduto dentro di me, credo che l’uomo abbia da sempre riconosciuto il valore della musica dentro di sé e nella natura, osservando i ritmi biologici e fisiologici che mantengono i cicli vitali umani, animali e vegetali.

Già dai primi giorni di vita riusciamo a distinguere musiche e strumenti diversi mostrando interesse e attenzione, ma ormai è possibile osservare come addirittura singole cellule del nostro corpo reagiscano a stimoli musicali.

Già nel 2019 uno studio21 sulle cellule tumorali aveva dimostrato come esse riconoscessero un genere musicale melodico rispetto a una musica hard rock; la ricerca ha evidenziato in modo quantitativo come cellule di cinque diversi tipi di tumore (pelle, polmone, seno, colon, cervello), oltre a una linea cellulare sana di fibroblasti, rallentassero la loro crescita in presenza di musica melodica (canti ayurvedici Sama Veda), mentre acceleravano in presenza di musica hard rock (Back in Black, AC/DC).

Da un punto di vista storico, è dimostrato come in tutte le tradizioni – greco-romana, araba, indiana – la musica sia stata sempre considerata uno strumento di cura; spesso più collegata alla sfera filosofica, culturale e religiosa che non alla pratica clinica.

Nel sesto secolo a.C. Pitagora utilizzava la musica come strumento per trattare sistematicamente disturbi psicologici e fisici, e lo stesso faceva il padre della medicina greca Ippocrate per i suoi pazienti intorno al 400 a.C. Più tardi fu Platone ad attribuire alla musica il ruolo di sintonizzare l’anima con il cosmo, mentre il suo allievo Aristotele descrisse la musica come forza in grado di purificare le emozioni.

A partire dal secolo precedente la scienza ha confermato passo dopo passo l’intuito dell’uomo grazie ai progressi in campo comportamentale ed elettrofisiologico, e alle tecniche di neuroimaging, che permettono di gestire le ricerche sugli effetti della musica come un rigoroso studio clinico. In questo contesto si sono potute integrare anche le conoscenze della scienza neurocognitiva (che studia il funzionamento del cervello nell’apprendimento), dimostrando come le regioni del cervello, che reagiscono agli stimoli di riconoscimento, motivazione, emozione e risveglio che si attivano normalmente come risposta al cibo, al sesso e ad alcune droghe, sono molto simili a quelle che percepiscono ed elaborano esperienze musicali. Molto interessanti sono gli studi22 che cercano di localizzare le risposte del nostro cervello alla frequenza, alla melodia e all’armonia, così come quelli che mettono a confronto il cervello di un musicista con quello di persone che non suonano strumenti musicali. Ricerche recenti stanno inoltre esplorando il coinvolgimento del sistema dei neuroni specchio durante un’esperienza musicale condivisa. Tutti questi studi di imaging neurologici sono supportati dal fatto che il solo ascolto della musica è in grado di attivare regioni del cervello più numerose rispetto a qualsiasi altra attività cerebrale nota.

Grazie a queste proprietà la musica viene utilizzata nella gestione del dolore, andando ad agire a vari livelli cerebrali, e in applicazioni cliniche per esempio legate a bambini affetti da autismo o da altre malattie dello sviluppo, aiutandoli a migliorare la propria espressione, la comunicazione con gli altri, oltre a caratteristiche più difficili da misurare come l’autostima e la qualità della vita.

Il legame fra musica e inconscio

Nel capitolo dedicato al mondo delle cellule abbiamo visto come attraverso l’epigenetica possiamo cambiare il modo in cui rigeneriamo il nostro corpo mutando la percezione dell’ambiente intorno a noi. Questa affermazione può sembrare fin troppo banale o riduzionistica, tuttavia le neuroscienze ci spiegano che la maggior parte delle nostre scelte e delle nostre azioni sono guidate dalla mente inconscia (definita anche subconscio o inconscio), che regola inconsapevolmente gran parte della nostra vita.

Sapere che in ogni momento possiamo decidere quale parte del DNA leggere (epigenetica), quindi come rigenerare il nostro corpo, ci dà una responsabilità molto grande sulla nostra salute. Ci dà anche l’impressione che facilmente potremmo sempre scegliere di leggere le istruzioni che non ci creano malattie o disequilibri. In realtà la maggior parte delle scelte (circa il 95 per cento) le fa la nostra mente inconscia, programmata da istruzioni che abbiamo ricevuto per la maggior parte nei primi anni di vita o durante la gravidanza, quando il nostro apprendimento derivava dalle onde delta/tetha, senza i filtri del giudizio.

Alcuni anni fa mi è successo di vivere inconsciamente una situazione che mi creava acidità di stomaco notturna. Ogni sera adoravo mangiare cioccolata prima di andare a dormire e dopo un po’ di tempo mi sono accorto che quel disturbo mi rovinava il sonno. Quando ho capito che la causa erano quei due cucchiaini di cioccolata prima di addormentarmi, la soluzione sembrava semplicissima. Eppure ogni sera ero come trasportato verso quel pensile della cucina che conteneva il barattolo e quasi senza accorgermene il cucchiaino da solo prendeva la cioccolata e me la portava alla bocca. La mattina svegliandomi mi rendevo conto dell’errore e giuravo che non sarebbe mai più accaduto, invece la situazione rimaneva invariata. Ti è mai successo di vivere una situazione simile? In cui sembra esserci una persona dentro di te che ti fa agire come non vorresti?

È qui che entra in gioco la mente inconscia. Un trauma vissuto nei primi anni di vita o durante la gravidanza può portare a modifiche molto profonde della nostra psiche, che condizioneranno tutta la nostra esistenza. Per esempio, le donne che hanno subito violenza fisica o psicologica durante l’infanzia incontreranno grandi difficoltà nelle relazioni in età adulta e per risolvere questo problema dovranno lavorare a fondo sul trauma per ripristinare l’equilibrio della mente inconscia.

La nostra mente inconscia è molto più potente della mente conscia. Questo in molti casi ci facilita nella vita quotidiana: per esempio, una volta che abbiamo imparato a camminare o a guidare non dobbiamo più pensare a ogni singolo movimento e possiamo utilizzare il nostro cervello conscio per altre funzioni mentre la mente inconscia ci consente di svolgere quell’azione in modo automatico. Tuttavia, come abbiamo visto con la cioccolata, ci basta portare l’attenzione sulle nostre abitudini per scoprire che molte azioni quotidiane sono condizionate da programmi che abbiamo inserito nella nostra mente molti anni fa e che alcuni di essi ci rendono la vita più difficile del previsto.

A volte penso a quanto queste credenze possano limitare l’espressione del nostro potenziale, dei nostri talenti. Limiti, per esempio, legati al giudizio. Magari da piccoli (quando i nostri filtri erano disattivati e ogni giudizio diventava una verità) siamo stati giudicati incapaci di cantare o suonare, e così per tutta la vita non riusciremo mai a trovare il coraggio di farlo perché risentiamo sempre quella voce dentro di noi. Ci sembra di ricordare che arrivi da un genitore, un amico o una maestra, ma in realtà siamo ormai soltanto noi a mantenerla viva. Sono sicuro che lavorando su questi aspetti potremo facilitare l’espressione autentica di noi stessi. E quando ciò avviene, anche solo parzialmente, anche soltanto legato a un aspetto della nostra vita, possiamo sentire il flusso vitale attraversare il nostro corpo, la nostra anima, ne avvertiamo la forza limpida.

La musica, che è un linguaggio trasversale, comunica direttamente con il nostro inconscio attraverso le emozioni e per questo ha effetti così potenti su di noi, offrendoci la possibilità di riscrivere in modo consapevole le informazioni che spesso pregiudicano le nostre scelte.


ESPERIENZA DI “ENRICHMENT” PER ESPRIMERE I PROPRI TALENTI E “DISEGNO DI STELLE” PER REALIZZARE I NOSTRI SOGNI

Quando sono stato invitato la prima volta al convegno internazionale IIHS a Montreal, l’evento era alla quarantaduesima edizione. Si tratta di una manifestazione che dura quindici giorni e unisce da quarantadue anni scienza, arte e spiritualità. Io sono stato il primo italiano a partecipare come relatore! Due edizioni più tardi ho conosciuto fra i relatori Gaelynn Lea, una giovane disabile sulla sedia a rotelle, in grado appena di muovere le braccia. Gaelynn, durante la riunione dei relatori, ci ha invitati ad ascoltare il suo intervento il giorno successivo. È stata un’esperienza che non dimenticherò mai. Ha iniziato a parlare dei diritti delle donne, poi delle donne disabili, e lo ha fatto con una forza che ha commosso tutti. Il bello doveva ancora venire, però, perché a un certo punto ha impugnato un violino e lo ha appoggiato alla sedia, dato che non riusciva a tenerlo sotto il collo come normalmente accade. Poi ci ha fatto sentire il suono del suo violino. Incredibile. In quel momento abbiamo percepito come soltanto lei, con quel DNA e quel corpo, potesse farci sentire quel suono: nessun altro sulla Terra poteva crearlo in quel modo. Ci ha parlato di “enrichment”, ovvero di come ciascuno di noi nella sua autenticità e semplicità porta sulla Terra una vibrazione, un colore, un suono che nessun altro potrà mai portare al posto nostro. Questo mi ha fatto sentire anche la responsabilità, non solo il piacere, di dover esprimere qualcosa di unico. Ognuno di noi è una piccola goccia, minuscola ma indispensabile per creare l’oceano.

Tornato a casa ho creato Enrichment. Con questo brano vorrei farti fare un’esperienza che ho vissuto in prima persona e nei laboratori che hanno accompagnato l’album “Love Seeds”.

Ascolta il brano Enrichment.

Prendi un foglio bianco e tutti i colori che trovi in casa. Descrivi con i colori che desideri la tua vita attuale. Utilizza parole, gesti, disegni, forme, tutto ciò che desideri senza limiti, né giudizio. Senti quali sono i tuoi talenti e come li stai esprimendo in questo momento sul lavoro, nella tua vita privata, in famiglia, nelle relazioni, nella tua vita emozionale e spirituale.

Poi fermati un attimo, in silenzio, con gli occhi chiusi, e fai alcuni respiri profondi.

Prendi un altro foglio bianco e ascolta il brano Disegno di Stelle. Questo brano rappresenta il movimento con cui cerchiamo di portare sulla Terra qualcosa che vediamo in cielo. Per me, che compongo musica, è facile da descrivere: una melodia che deve essere riprodotta col pianoforte e poi scritta sullo spartito. Sento però anche la difficoltà di rendere concreto qualcosa di meraviglioso che necessariamente deve essere ridimensionato. Può essere la stessa cosa per un progetto, un sogno.

Mentre ascolti questo brano, descrivi sul foglio la vita che vorresti. Senti quali colori, quali forme, quali parole esprimono al meglio la tua immaginazione.

Al termine di questa seconda esperienza poni il secondo foglio sul primo, in modo che i due disegni si tocchino, e tienili stretti fra i palmi. Imprimi la tua intenzione di portare sulla Terra ciò che vedi chiaro nel cielo. Come se vedessi accendersi le stelle dei tuoi sogni, le unissi con un filo d’oro e poi portassi quei disegni sulla Terra, attraverso il riflesso di un lago calmo.



Un report recente (2019) dell’Organizzazione mondiale della sanità (OMS) conferma l’arte come strumento fondamentale per la salute mentale e fisica dell’uomo, dal concepimento fino al termine della sua vita. Risultati che arrivano da più di tremila studi evidenziano importanti effetti sia sulla prevenzione sia sulla cura di malattie durante ogni fase della sua esistenza. L’ascolto di musica registrata viene citata in particolare come supporto prima degli interventi chirurgici e nell’umanizzazione degli ambienti di cura oltre che nelle malattie neurodegenerative; nella prevenzione di ansia e stress materno durante la gravidanza, il parto (per ridurre il dolore anche con il taglio cesareo) e nelle prime fasi della vita, poiché promuove il legame madre-figlio e riduce gli effetti della depressione post-natale.

Esistono diversi tipi di interventi, approcci e pratiche basati sulla musica che possono essere utili per sostenere la salute e il benessere. Il modello concettuale di Raymond A.R. MacDonald descrive cinque attività e pratiche sovrapposte di musica, salute e benessere: musicoterapia, musica di comunità, musica medicina, educazione musicale e uso quotidiano della musica.23

La musicoterapia, professione che da oltre cento anni produce ricerca e sviluppa una propria pratica,24 si distingue per la relazione terapeutica fra un musicoterapeuta qualificato e autorizzato e il cliente, volta a raggiungere uno specifico obiettivo terapeutico.

La musica di comunità si concentra sul fornire l’opportunità di coinvolgimento musicale e i suoi benefici all’interno delle comunità locali (per esempio, nei cori). Questi tipi di interventi, attività e pratiche, sebbene possano influenzare i risultati sulla salute, sono diversi dalla musicoterapia, in quanto sono guidati da musicisti di comunità anziché da musicoterapeuti autorizzati.

La musica medicina è un approccio in cui la “musica prescritta” viene utilizzata tenendo presente uno specifico risultato per la salute. Ciò implica tipicamente che un medico scelga la musica che un paziente deve ascoltare mentre è in ospedale o mentre riceve un trattamento specifico.

L’educazione musicale si concentra sullo sviluppo esplicito delle abilità musicali convenzionali.

L’uso quotidiano della musica, sebbene non sia una pratica distinta, include il modo passivo e attivo in cui le persone interagiscono con la musica. Ricerche recenti hanno dimostrato l’effetto positivo che un tipo di ascolto passivo può avere sulla salute e sul benessere.25

Sebbene ciascuno di questi interventi, approcci e pratiche sia distinto, in particolare nelle loro tradizioni di ricerca, formazione e pratica, le basi teoriche sono molto simili ed evidenziano i potenziali benefici all’interno delle strutture sanitarie. Per esempio, tutti attingono agli effetti psicologici della musica, inclusa la sua capacità di alterare l’umore26 e promuovere la formazione di legami sociali.27

Nelle prossime pagine prenderemo in considerazione una serie di ambiti in cui Translational Music ha avuto importanti effetti sugli esseri viventi (e non solo sugli esseri umani!), attraverso le testimonianze di chi li ha vissuti.
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Effetti della musica sulla salute




Un pianoforte in sala operatoria

Riguardo agli effetti di Translational Music sul corpo e sulla salute, vissi forse l’esperienza più intensa e sconvolgente quando partecipai a un’operazione chirurgica.

È una storia importante – per la prima volta al mondo un pianoforte a coda fu portato in una sala operatoria – e merita perciò di essere raccontata sin dall’inizio.

A settembre del 2020 tenni un concerto a Senigallia e alla fine dell’evento si presentò in camerino il professor Roberto Trignani, un neurochirurgo molto rinomato dell’ospedale Salesi di Ancona. In quell’occasione mi disse che usava sempre la mia musica per concentrarsi durante le operazioni più delicate e che voleva fare una cosa nuova, mai sperimentata prima, cioè portare il mio pianoforte a coda accordato a 432 Hz, uno strumento da quattrocento chili e oltre due metri di lunghezza, in sala operatoria durante un intervento chirurgico. Mi chiese se fossi disponibile e io feci un respiro profondo domandandomi ancora una volta: “Cosa sono venuto a fare qui?”, mi misi una mano sul cuore e sentii che potevo farlo. Lui mi comunicò la data dell’intervento, il 16 novembre 2020, aggiungendo che il paziente era un bambino di dieci anni che doveva essere sottoposto alla duplice asportazione di un tumore del midollo spinale. Si trattava dunque di un’operazione molto delicata, che avrebbe richiesto quattro-cinque ore. Quando arrivai il giorno dell’operazione, mi cambiai insieme ai chirurghi e al resto dell’équipe, in tutto sedici persone, quindi ci riunimmo nella camera del bambino, che era ancora sveglio in compagnia dei suoi genitori. Il bimbo già ascoltava la mia musica di notte perché aveva dei dolori molto forti alla schiena, per cui fu contento di vedermi, e mi disse che anche se i brani erano un po’ noiosi perché lui preferiva il rock gli erano serviti per avere sollievo durante le ultime notti. Il professore presentò ogni membro del team, ciascuno con le proprie competenze e i propri talenti, e pronunciò un “patto di fiducia”, in base al quale tutti i presenti si impegnavano a fare il possibile per salvare la vita del bambino. Mi sentii davvero parte di un gruppo con un obiettivo importante.

Poi entrammo in sala operatoria: eravamo in piena pandemia quindi le procedure di disinfezione (compreso il pianoforte) furono molto accurate. Io avevo deciso in anticipo cosa suonare: i giornalisti mi avevano chiamato nei giorni precedenti per sapere se stavo studiando la scaletta più adatta, mentre io camminavo nei boschi per ascoltarmi e capire bene cosa avrei dovuto fare. Mi ero immaginato una grande sala operatoria con il pianoforte in un angolo e la musica in sottofondo. In realtà la sala operatoria era molto piccola, troppo per uno strumento musicale delle dimensioni di un pianoforte utilizzato per suonare in grandi teatri senza amplificazione. Io mi trovavo a meno di un metro dal lettino del bambino – eravamo tutti molto vicini – e appena schiacciavo un tasto il suono che ne usciva era decisamente molto forte. Così decisi di iniziare pian piano, perché notavo che la musica era un elemento che aveva un certo impatto su tutta l’équipe, non essendo abituata a quella modalità, ma percepii un grande rispetto e molta partecipazione, soprattutto da parte dei chirurghi che mi tenevano addirittura aggiornato sull’andamento dell’operazione e sottolineavano l’importanza del mio contributo: consideravano davvero il pianoforte come una parte fondamentale dell’équipe. Ogni tanto mi dicevano di smettere e poi riprendere per osservare con una strumentazione apposita quali parti nel cervello del paziente si attivavano quando suonavo: è stato molto coinvolgente constatare che nonostante il bambino fosse in anestesia totale il suo cervello percepiva e riconosceva la mia musica.

L’intervento si concluse felicemente, e ricordo ancora il momento dell’asportazione del primo tumore in cui mi dissero: «È andato bene il primo, continuiamo così». Mi sentivo parte di un processo fluido, positivo: non ero una distrazione, ma percepivo che il mio contributo era utile. Alla fine dell’intervento vennero misurati anche dei marcatori riferiti all’infiammazione e ai meccanismi di riparazione dei tessuti, e si rilevò che rispetto a un intervento senza la musica il decorso era stato notevolmente più veloce. Il bambino si riprese subito e venne dimesso rapidamente, e anche i marcatori mostrarono a livello biochimico ed epigenetico gli effetti positivi della musica sul paziente. Furono accertati inoltre migliori livelli di collaborazione fra medici e infermieri, confermati dalle testimonianze dirette degli intervistati.

Sono ovviamente felice di aver dato un contributo importante a quell’operazione, e di averlo potuto fare nel mio modo, scegliendo il volume e i brani da suonare, alcuni dei quali improvvisati, e gestendo anche i silenzi in base a come mi sentivo. Credo sia stato un passo importante per l’umanità, che dopo secoli ha nuovamente riconosciuto il potere della musica nell’ambito della medicina e della salute. Il fatto che tutti i mezzi di comunicazione abbiano diffuso la notizia a livello globale, senza provocare critiche o ingenerare scetticismo, dimostra che il mondo è pronto a riaccogliere la musica quale strumento fondamentale nel campo sanitario, come avveniva in origine. Il periodo del Covid ha dimostrato a tanti operatori quanta differenza può fare, a livello emozionale ed emotivo ma anche cellulare, per l’attivazione dei meccanismi di autoguarigione.

La musica e il corpo

A questo punto vorrei condividere alcune testimonianze molto diverse fra loro relative agli effetti di Translational Music sul corpo, che dimostrano quanto sia vasto il campo di applicazione e quanto profondamente l’armonia della musica possa coinvolgere ogni aspetto della nostra salute, dal recupero dopo un trauma cranico grave alla cura della bellezza.

1. La “dottoressa dalle mani di fata”

La dottoressa Alessia Anzalone è un medico dermatologo che, dopo aver partecipato a un mio concerto e aver provato gli effetti di Translational Music su se stessa, ha deciso di utilizzarla nel proprio lavoro, rilevando effetti notevoli sui pazienti nel corso di procedure dolorose.


La prima esperienza degli effetti terapeutici di Translational Music risale a quando ero ancora specializzanda del primo anno in Dermatologia. In quel periodo mi occupavo delle medicazioni dei pazienti affetti da ulcere. La medicazione presupponeva l’utilizzo di un bisturi e si trattava di una procedura molto dolorosa, tale da richiedere spesso il ricorso a un anestetico. Dato che molte volte in ambulatorio quest’ultimo purtroppo mancava, per i pazienti quella procedura risultava molto spiacevole. Un giorno, per alleviare il fastidio della medicazione e cercare di far rilassare il paziente, riprodussi con il mio cellulare un brano di Emiliano. Quando il paziente cominciò ad ascoltare quella musica, notai subito un cambiamento nella sua espressione, che da sofferente si fece sempre più distesa. Il respiro era di nuovo regolare, i muscoli del corpo prima rigidi iniziavano a rilassarsi. L’attenzione che prima si focalizzava sul dolore, adesso era tutta proiettata sulle dolci note del pianoforte. Con mio grande stupore mi accorsi che potevo procedere con la medicazione senza che il paziente lamentasse alcun dolore o fastidio. Da quel giorno iniziai a utilizzare la musica di Emiliano come “anestetico naturale”. Dopo poche settimane, in ambulatorio divenni nota come la “dottoressa dalle mani di fata”, perché quasi per magia riuscivo a medicare le ulcere in assenza di anestetico senza che il paziente sentisse dolore. Ma la cosa ancora più stupefacente era che le ulcere medicate a “suon di musica” guarivano anche più rapidamente, nonostante utilizzassi gli stessi prodotti per tutti i pazienti. In qualità di medico credo molto nel potere dell’amore in ogni processo di guarigione, motivo per cui invito i miei pazienti ad ascoltare la musica di Emiliano come se fosse una vera e propria forma di terapia.

Ritengo che sia fondamentale ritrovare il contatto con un concetto di cura più ampio, che consideri non solo il corpo fisico ma anche la sfera emotiva e la dimensione animica della persona. La musica di Emiliano è uno strumento di cura su tutti i livelli: cura il piano fisico entrando in risonanza direttamente con le cellule del nostro corpo, cura il piano emotivo accarezzando il nostro cuore e lenendo così le sue ferite, ed è infine un vero e proprio balsamo per la nostra anima.



2. Il progetto della bioginnastica

Stefania Tronconi si occupa del corpo nella sua globalità per il riequilibrio psicofisico della persona attraverso la metodologia Bioginnastica, che considera il corpo come legame visibile fra la materia e l’aspetto energetico e spirituale. Questa metodologia si concentra sull’integrazione sensoriale percettiva che parte dai cinque sensi e dal senso della propriocezione, ovvero la capacità di riconoscersi in modo intimo e profondo tramite il recettore più esterno della pelle, fino ai tendini, alle fasce, al connettivo, alla cellula.

L’immagine della realtà percepita, come anche l’immagine di sé, si origina a partire dall’integrazione sensoriale: dal calore alla pressione al movimento alla più sottile vibrazione, in un allenamento che porta a unire la percezione della realtà e di se stessi. In questo contesto la musica riveste un ruolo molto importante perché il suono crea attraverso l’udito un ordine, un messaggio che agisce sia sull’orientamento spazio-temporale sia sull’equilibrio fisico ed emozionale.


Se il suono è armonico il corpo lo riceve come tale, si lascia andare e guidare, se invece lo riceve in modo disarmonico allora nasce una tensione, una rigidità biofisica, una reazione biochimica ed emozionale, al di là del nostro controllo. La reazione avviene innanzitutto per lo stimolo esterno del suono, che da impulso meccanico diventa elettrico e arriva al cervello filtrato a livello talamico innescando una risposta.

Gli studi che ho condotto sul corpo e sul movimento per tanti anni, insieme anche a pedagogisti musicali e musicoterapeuti di varia estrazione, mi hanno portato a comprendere sempre di più come la musica influenzi il movimento, lo sostenga, lo incoraggi, lo rinforzi. Dove l’esercizio fisico non arriva, dove la mente non sente, dove la parola si ferma, la musica risuona sempre.

La musica è diventata parte integrante del mio lavoro e della metodologia Bioginnastica, in una ricerca continua fra passione e professione. Così ho iniziato ad ascoltare con il corpo, con più cura, attenzione, e ho sperimentato Translational Music sui miei allievi e pazienti.

Ogni brano è scritto seguendo le intuizioni e intenzioni di Emiliano, che si trasformano con precisione in movimenti che convivranno nel corpo. Il corpo si muove seguendo la melodia, e il respiro diventa armonico nel ritmo e nella fluidità del suo susseguirsi.

Unendo la mia metodologia Bioginnastica al movimento musicale ho ottenuto risultati incredibili in relazione a patologie sia osteoarticolari sia associate a tensioni e rigidità non solo a livello fisico ma anche psicoemozionale. Ho inoltre riscontrato effetti positivi su patologie cardiache, come aritmie ed extrasistole, anche nel caso di donne in gravidanza con tensioni all’utero. Ho inserito Translational Music nei protocolli di lavoro con donne operate al seno, con gli adolescenti, nel lavoro psicofisico con i nostri psicologi.

Occorrerebbe un lavoro di sperimentazione più strutturato che sicuramente attueremo in futuro raccogliendo ulteriori dati, ma per ora posso raccontare la mia esperienza che credo sia la più importante per me, per i miei allievi e pazienti: se la musica è risonanza, se la musica crea movimento fisico ed emozionale, individuare una musica che crea armonia, consapevolezza vibrazionale, integrazione a livello cerebrale può rivelarsi un reale supporto al lavoro che svolgiamo quotidianamente con le persone. Io ho ottenuto tutto ciò grazie a questa mia esperienza con Emiliano. Le sue note, come un filo sottile, riuniscono, comunicano, creano, ridonando alla persona la sua capacità innata e naturale di ritrovare le sue risorse armoniche. Inoltre, una volta sentita quell’armonia, fisica, psichica e corporea, essa ritorna a ogni nuovo ascolto con maggiore facilità e profondità.



3. Un incredibile recupero dopo un grave trauma cranico

Maria Grazia Ielapi è una professionista dell’educazione corporea che proponeva la musica a 432 Hz nelle sue classi di educazione al movimento, di circo, acrobatica e rilassamento.

Nell’aprile del 2018 Maria Grazia cade da cavallo. In un primo tempo sembra non essersi fatta nulla, si rialza e torna a casa, ma nei giorni successivi comincia ad accusare vari disturbi e soltanto dopo più di un mese i medici scoprono che ha un ematoma subdurale da trauma cranico. La situazione è gravissima, perché il cervello è in uno stato di sofferenza estrema da troppo tempo. I medici le prospettano la possibilità di perdere la mobilità della parte destra del corpo con il rischio così di rimanere paralizzata o di perdere la parola. È stato ipotizzato che i tempi di recupero dopo l’intervento si sarebbero aggirati intorno ai due anni, nel corso dei quali Maria Grazia non avrebbe dovuto svolgere alcuna attività impegnativa.


Nei tre giorni successivi all’operazione ho messo insieme tutti gli strumenti di cui disponevo: ho fatto meditazione per tre giorni, praticando quello che per me è yoga, ossia contatto e educazione al sentire profondo, connessione con me stessa e l’ambiente esterno e interno, ascoltando “La Danza della Vita” di Emiliano Toso (di nascosto perché mi avevano proibito qualsiasi attività).

Dopo tre giorni mi hanno tolto la cannula di spurgo fissata al cranio e mi sono alzata dal letto per la prima volta. Dopo sei giorni mi hanno dimessa, dopo un mese sono andata in vacanza in aereo e, una volta tornata a casa, mi sono cimentata in uno spettacolo di acrobatica aerea in occasione del festival dedicato alle arti di strada che si tiene nella mia città.

Da lì in avanti ho approfondito le ricerche sull’ascolto, sulla musica, sull’educazione al movimento sottile, sull’epigenetica e sulla bioenergetica, le quali, a tutt’oggi, sono ciò che riporto a me stessa giorno dopo giorno e ai miei allievi.

Continuo a coltivare le mie passioni e a offrirle agli altri: su un palco, in casa o in un laboratorio. Nello specifico continuo a cantare, ballare, dipingere, fare tutto ciò in cui sia possibile creare con le mani, dall’orto alla pasta fatta in casa, alla rilegatura dei libri… Faccio spettacoli, realizzo murales nelle camerette dei bambini, tengo stage e animazioni con face e body painting, mi occupo di formazioni estive per i ragazzi e in generale non ho rinunciato a nessuno dei miei interessi.



4. L’incubatrice per adulti

Ho conosciuto Alfredo Bigogno nel reparto di Terapia intensiva neonatale dell’ospedale San Raffaele di Milano, che utilizza il sistema MAMI VOiCE, da lui ideato per permettere ai piccoli di sentire la voce della mamma all’interno dell’incubatrice. Alla luce degli ottimi risultati circa il legame genitori-figli, Alfredo ha deciso di applicare la stessa metodologia anche agli adulti, utilizzando per l’ascolto Translational Music e, per diffondere le note della sua musica, ha costruito un lettino in legno d’abete a cui ha applicato lo stesso sistema utilizzato per le incubatrici.


Dopo molte osservazioni stabilii che il tempo giusto di esposizione doveva essere di 28 minuti. Scelsi sei brani dagli album “Love Seeds” e “La Danza della Vita”, in un ordine preciso, e cronometrandoli scoprii che la sequenza durava esattamente 28 minuti. Ho ricevuto molti riscontri positivi nel corso del tempo, ne ho scelto uno che riguarda un grave problema di salute. Questa è la testimonianza:

“Ti stendi sul lettino che Alfredo Bigogno ha ideato per MAMI VOiCE e la musica ti arriva anche sotto forma di vibrazioni: un’emozione che si irradia dalla colonna vertebrale al corpo intero al cuore, accarezzando l’anima. Come una pausa benefica tra le asprezze e i dolori della vita. Mi ha aiutato a vincere una battaglia contro la leucemia mieloide acuta e ora, dato che il male torna a farsi sentire, mi aiuta nel recupero da un’insidiosa aplasia midollare. Risveglia tutte le mie cellule, invitando l’organismo a produrre nuovi globuli rossi e bianchi, a sostenere il livello delle piastrine. Translational Music a 432 Hz di Emiliano Toso migliora soprattutto il mio umore e mi invita a cogliere il meglio anche da una giornata senza sole.”



5. La bellezza come effetto del benessere

Roberta Trivelloni ha adottato un approccio olistico alla cura dei capelli, studiando i metodi terapeutici di diverse culture e di altri professionisti per esplorare nuove prospettive di salute, benessere e bellezza. Ha sviluppato anche una linea di prodotti specifici e utilizza Translational Music sia durante i trattamenti sia come parte integrante del processo di produzione.


Dopo anni di studi ho capito l’importanza di mantenere un equilibrio acido-basico nel corpo, perché la pelle è un intestino rovesciato, e secondo la mia esperienza bere acqua alcalina ionizzata (che essendo basica è in grado di riequilibrare l’eccesso di acido aiutando a ripristinare il Ph fisiologico della pelle e a combattere lo stress ossidativo) fa la differenza in termini di salute e bellezza.

Durante un concerto ho fatto esperienza diretta di come la Translational Music di Emiliano Toso vibri e risuoni con noi e con l’universo, creando equilibrio, armonia e benessere: quando ho ascoltato quelle note che mutavano l’energia della sala generando pace e serenità, ho sentito avvenire dentro di me un cambiamento autentico.

Ho ormai raggiunto la consapevolezza che salute e bellezza siano compromesse da un disequilibrio prodotto dalla disidratazione e dalla tossicità. Riscontrando innanzitutto su me stessa gli effetti di questa consapevolezza, ho creato uno stile di vita sano che passa attraverso la salute della pelle per garantire la bellezza dei capelli.

Da quando ho sperimentato i benefici di Translational Music, le sue note sono diventate la colonna sonora di tutte le attività del mio centro. Non mi sono però limitata a riprodurre quella musica in salone. Ho scelto di diventare operatrice del benessere e negli anni mi sono impegnata a condividere con tanti colleghi e clienti i suoi benefici creando eventi e concerti. Alle clienti in gravidanza regaliamo i CD di Emiliano e tutte ci raccontano che dopo la nascita, quando i bimbi sentono quella musica, subito si tranquillizzano.

Una volta approvati i principi attivi dei prodotti da noi creati, ho deciso che la loro miscelazione doveva avvenire soltanto in una stanza con la diffusione sonora dell’album “Wingprinting”, per dare l’impronta del messaggio di equilibrio, armonia e benessere.

Dopo anni di lavoro con Translational Music a 432 Hz posso testimoniare gli incredibili effetti sulla salute e sulla bellezza che i nostri clienti riscontrano ogni giorno.



6. Il benessere a tutto tondo

Raffaella Dallarda è fisioterapista e naturopata. È stata insegnante di ruolo, per venticinque anni, in una scuola primaria di Milano e oggi si dedica con grande successo al settore del benessere e in particolare alle spa.


Ho scoperto Translational Music dal vivo, nel 2018, durante un seminario con Bruce Lipton e Gregg Braden, e mi sono sentita subito in risonanza e in commozione emotiva.

Ho scelto così di utilizzarla quotidianamente con i miei alunni della scuola primaria, non solo nelle lezioni di educazione musicale, ma anche per stimolarli a trovare quell’ispirazione nel comporre temi o fare disegni, e a cercare qualche armonia, rimasta radicata nel loro cuore, attraverso brevi momenti di meditazione, in cerchio, nell’aula.

In seguito ho adottato questa musica anche come base per i massaggi o le sedute fisioterapiche con i miei pazienti e ho scoperto che li aiutava a rilassarsi e armonizzava anche me, durante le sessioni. Ho scelto così di farmi accompagnare dalle sue melodie durante la giornata, a casa, o nel corso di lunghi tragitti in auto o prima di andare a dormire, quando non riesco a sgombrare la mente.

Negli ultimi mesi di vita di mio padre, malato di Alzheimer, l’ho aiutato, sostenendolo con queste armonie balsamiche, e ho scoperto quanto anche la sua mimica facciale e la sua gestualità fossero più armoniche.

Invito tutti coloro che operano per lo star bene e collaborano nelle mete di benessere di adottarla, poiché sono fermamente convinta che sia “musica da spa”, ovvero l’accompagnamento ideale per massimizzare gli effetti benefici dei trattamenti eseguiti.



Musica in psichiatria

In ambito psichiatrico, ho avuto i primi riscontri di Translational Music durante dieci pomeriggi che ho donato al reparto di psichiatria dell’ospedale di Biella. Ogni pomeriggio entravo in quel reparto meravigliandomi di quanta attenzione e sensibilità ci fosse rispetto a ciò che notavo all’esterno (per esempio, nelle corsie del supermercato, dove la gente si scontra con i carrelli perché immersa nei propri pensieri). Una volta lì proponevo un brano e poi ci sedevamo tutti insieme, con pazienti e operatori sanitari, per condividere ciò che accadeva durante l’esperienza musicale.

Uno di quei pomeriggi non lo dimenticherò mai. Un ragazzo che non parlava da più di due settimane, dopo aver ascoltato il brano Shamanic Meditation, nel corso della condivisione ha chiesto un foglio e una penna e ha iniziato a descrivere su carta il luogo in cui viveva. Un lago, le galline, la sua casa. Poi ha cominciato a descriverlo a parole, piangendo, e noi con lui. Gli operatori erano sconvolti da quanto parlasse e da come fosse riuscito a togliere una sorta di tappo emotivo che non gli consentiva di comunicare all’esterno. L’abbraccio finale, bagnato dalle nostre lacrime, mi resterà sempre nel cuore.

Esistono molte pubblicazioni sull’utilizzo della musica in campo psichiatrico. Mi ha colpito uno studio1 svolto in Germania nel 2014 su pazienti psichiatrici esposti alla musica per 18 mesi in cui sono stati riscontrati benefici a livello di sintomi psicotici, di ansia e di ansia fobica. Pare che questi effetti siano dovuti a un recupero della sincronizzazione ritmica del cervello e della neuroplasticità.

1. Un sorriso inestimabile

Elena Bendinelli è un’operatrice che lavora in una residenza assistita per persone con problemi psichiatrici e ha riscontrato gli effetti di Translational Music sui suoi pazienti.


Utilizziamo abitualmente Translational Music con risultati incredibili. Ma stamani è successo qualcosa di magico: nella nostra struttura c’è una persona completamente sorda e con problemi di iperattività: non si ferma mai, non si siede mai.

Eppure, grazie a una cassa… la sua musica è arrivata anche a lui. L’ha presa in braccio, appoggiandola alle guance, poi alla pancia. E si è seduto. Non l’avevo mai visto in quella posizione.

E si guardava intorno con gli occhi pieni di meraviglia.

E sorrideva. E non l’avevo mai visto sorridere.

E mi guardava e i suoi occhi erano pieni di tutto. Come quelli di un bambino appena nato.



2. Un sostegno importante nel momento più duro

Francesca Rossi è la direttrice della RSA Anni Azzurri San Giuseppe. Dopo aver visto un servizio al telegiornale sulla mia presenza in sala operatoria all’ospedale di Ancona, decide di contattarmi per impiegare Translational Music nella sua struttura durante il difficile periodo della pandemia. Non potendo essere presente di persona, ho formato un operatore della struttura e gli ho inviato gli spartiti dei miei brani, dipinti a mano da mia madre.


Il nostro pianoforte accordato sulla particolare frequenza 432 Hz è testimone di quanta potenza evocativa la musica di Emiliano susciti: abbiamo visto alcuni nostri ospiti catatonici risvegliarsi, altri particolarmente agitati placarsi e piangere o ridere… Tutti noi ci siamo riaperti a un nuovo senso della vita proprio nel momento più duro. Nel giugno del 2022, con la compartecipazione del comune di San Benedetto del Tronto e di altre realtà locali e la collaborazione dell’Università di Bergamo, abbiamo dato il via a The Community Building, progetto teso a creare un’attiva comunità di rete che metta al centro l’uomo in tutte le sfumature e declinazioni in un percorso di cooperazione, integrazione e cultura collettiva.



Musica e riequilibrio emozionale

Esistono alcuni studi che indagano l’utilizzo della musica come possibile strumento di riequilibrio emozionale. Un articolo appena uscito2 riporta una ricerca condotta in Polonia in cui vengono messi a confronto due diversi modi di gestire le emozioni negative, che si sono espresse in modo particolarmente disfunzionale durante il periodo della pandemia. Sono state prese in considerazione due modalità di reazione a emozioni compulsive: uno adattativo (ascolto della musica) e uno maladattativo (utilizzo smoderato di cibi non sani che portano poi all’obesità).

Nello studio si è visto che i partecipanti con un alto livello di strategie regolatorie basate sul cibo e un basso livello di strategie regolatorie basate sulla musica manifestavano maggiormente oltre a comportamenti alimentari malsani anche depressione, ansia e stress, rispetto a quelli con un basso livello di strategie regolatorie basate sul cibo e un alto livello di strategie regolatorie basate sulla musica (un gruppo con la più grande forma adattativa di regolazione delle emozioni).

Quando è stato dichiarato il lockdown, il 10 marzo 2020, ho subito pensato che gradualmente ogni persona nel mondo avrebbe risentito della mancanza di relazioni e affetto, con una violenta ripercussione sulle proprie emozioni.

Così decisi di donare ogni sera per due mesi, in diretta streaming gratuita (su Facebook) alle 18, un’ora di musica per alleviare quella sofferenza e sentirci più uniti in un abbraccio.

Uno studio3 uscito su “PLOS ONE”, condotto a Los Angeles nel 2021, analizza specificamente i benefici dell’ascolto della musica durante la pandemia di Covid-19, caso unico di stress, perdita e disagio di massa. La pubblicazione classifica i riscontri di questionari validati per indagare come le persone in tutto il mondo utilizzino la musica per regolare il proprio umore e alleviare il disagio e la tristezza dell’isolamento sociale.

È stato preparato un sondaggio per capire come persone provenienti da quattro diversi Paesi del mondo abbiano utilizzato la musica per gestire le proprie emozioni durante la quarantena e se tale utilizzo dipendesse da empatia, ansia, depressione o Paese di residenza. È stata individuata una relazione positiva tra l’uso dell’ascolto musicale per la regolazione degli affetti e il benessere, in particolare per i partecipanti provenienti dall’India. Le persone con sintomi più gravi di depressione e ansia usavano la musica in modo diverso, ma il risultato finale è stato comunque di grande beneficio soprattutto riguardo l’affetto. I risultati evidenziano l’universalità della potenza affettiva della musica e la sua capacità di aiutare gli individui a gestire un fattore di stress della vita senza precedenti.

Anche in Italia esistono sperimentazioni di questo tipo: per esempio, la ASL piemontese TO3 ha avviato nel 2020 un progetto che prevede la diffusione di Translational Music nei reparti ospedalieri Covid e nelle rianimazioni, per verificare l’effetto sui livelli di ansia e di stress, in particolare nei pazienti sottoposti a ventilazione. Migliorando la tolleranza a questi trattamenti invasivi si riduce l’impiego della sedazione.

Nel 2022 è stato condotto uno studio (che è diventato tesi di laurea della dottoressa Chiara Vallati) nel reparto di Risonanza magnetica del dottor Polonara dell’ospedale Salesi di Ancona. In questo studio è stato valutato l’effetto di “Translational Music” per limitare l’ansia in pazienti che dovevano sottoporsi a risonanza magnetica. È stato chiesto a 60 pazienti di compilare un questionario relativo alla sensazione di ansia, alla claustrofobia, al rumore e ai fattori che sono maggiormente causa di agitazione. Oltre a “Translational Music” è stato valutato anche l’effetto della Sonata K 448 di Mozart, una delle partiture più utilizzate in musicoterapia. Gli esperimenti sono stati eseguiti senza che il paziente sapesse in quale gruppo fosse stato inserito (blind test). I risultati sono stati molto chiari e promettenti: è stato rilevato uno stato di grande calma nel 100 per cento dei pazienti che hanno ascoltato “Translational Music”, nel 90 per cento di quelli che hanno ascoltato Mozart e soltanto nel 35 per cento del gruppo di controllo (senza musica). Per quanto riguarda invece il senso di claustrofobia, entrambi i tipi di musica hanno ridotto questo effetto (sentirsi costretti al chiuso) dal 45 allo 0 per cento. Il questionario in ogni suo aspetto ha evidenziato una notevole differenza tra i gruppi che ascoltavano musica rispetto a quelli sottoposti a risonanza senza musica. Inoltre è stato riscontrato un sensibile miglioramento tra chi ascoltava “Translational Music” rispetto a chi ascoltava la Sonata K 448 di Mozart.

Un altro studio4 è stato condotto su studenti sottoposti a un esame psicologicamente stressante allo scopo di valutare l’effetto della musica come strumento per calmare e diminuire lo stress dovuto a un evento traumatico. I dati hanno mostrato che in presenza di musica rilassante il livello di cortisolo salivare ha smesso di aumentare dopo l’evento traumatico, mentre in silenzio ha continuato ad aumentare per 30 minuti.

Musica e prestazioni cognitive

Un aspetto che mi ha sempre affascinato nei riscontri ricevuti riguarda gli effetti sull’apprendimento, la memoria a breve e lungo termine, l’attenzione selettiva, l’attenzione sostenuta, l’autoregolazione e la concentrazione. E questo in persone sia sane sia malate, in soggetti sia tipici sia atipici.

In uno studio5 pubblicato su “Brain” nel 2008, sono stati evidenziati gli effetti dell’ascolto della musica nel recupero di pazienti con ictus. Tali effetti hanno riguardato molte aree del cervello relative all’attenzione, al linguaggio, alle funzioni motorie, alle emozioni.

Esistono inoltre molti studi6 che riguardano gli effetti a livello celebrale di chi suona uno strumento musicale. Nelle immagini NMR è possibile vedere come il cervello di un musicista sia molto diverso da quello di un non musicista, sia a livello funzionale sia morfologico.

Pare che in studenti e persone sane gli effetti principali della musica relativi all’apprendimento siano dovuti a un impatto sullo stato emotivo e sull’umore.7

Mi è successo più volte di ritrovarmi sul treno con studenti che mi hanno riconosciuto e ringraziato per la mia musica, in quanto utile durante lo studio a migliorare la concentrazione, la memoria e l’apprendimento. Ricordo una sera, di ritorno da un lungo viaggio, in cui incontrai quattro universitari di Bergamo che mi raccontarono come utilizzassero Translational Music per affrontare gli esami, anche la notte precedente, per abbassare i livelli di ansia e stress.

La musica riduce ansia e stress, migliora le emozioni e attiva contemporaneamente gli emisferi destro e sinistro del cervello, e in particolar modo la musica accordata a 432 Hz.

In questi anni ho ricevuto decine di riscontri da parte di scuole, asili, studenti, che utilizzano Translational Music come sottofondo per l’apprendimento. Ciò avviene anche in ambienti con bambini autistici o epilettici, e con le modalità più disparate: come sottofondo a basso volume oppure come momento dedicato di ascolto profondo e attenzione. E in molti casi le maestre invitano i bambini a tradurre in un disegno ciò che hanno ascoltato.

Nell’ambito del deficit cognitivo, diversi operatori sanitari mi hanno fornito un riscontro di come Translational Music possa aiutare nello svolgimento di attività di gestione dei pazienti (durante l’alimentazione, il cambio dei vestiti, nei momenti in cui è necessario un intervento per tranquillizzare), ma anche avere effetti diretti su sintomi quali lo stato di presenza, la frequenza cardiaca, la motricità, l’interazione con l’ambiente, l’umore.

Musica e insonnia

La musica viene utilizzata anche come trattamento per l’insonnia ed esistono diversi studi che ne testimoniano gli effetti spiegandone le ragioni fisiche, psicologiche ed emozionali.

Essa può essere utile infatti sia per velocizzare i tempi di addormentamento sia per migliorare la qualità del sonno, traducendosi poi nella possibilità di sentirsi più riposati durante il giorno.

Fin da piccoli sappiamo quanto preziose fossero le ninne nanne dei nostri genitori. Esistono studi scientifici che dimostrano come bimbi di ogni età, dai nati prematuri ai bambini delle scuole elementari, dormano meglio dopo aver ascoltato melodie calmanti. Ricordo bene una delle mie prime esperienze all’ospedale San Raffaele di Milano, dove vengono utilizzati i miei brani nelle incubatrici quando non è presente la mamma, oppure all’ospedale di Padova.

Uno studio8 su 272 bambini prematuri ha dimostrato inoltre gli effetti su funzioni cardiache e respiratorie, e su comportamenti legati alla nutrizione e all’allattamento.

Un altro studio9 su 86 bimbi delle scuole elementari, che prevedeva l’ascolto di 45 minuti di musica prima del pisolino per 3 settimane, ha dimostrato gli effetti sulla qualità e sulla durata del sonno.

Gli effetti della musica sulla qualità del sonno sono stati valutati anche in uno studio10 su 60 persone anziane con insonnia (sempre 45 minuti per 3 settimane): si sono visti effetti significativi sulla qualità, durata ed efficacia del sonno, sul minor tempo di addormentamento e minor numero di disturbi durante il sonno. Si è inoltre riscontrato un aumento degli effetti settimana dopo settimana (effetto cumulativo).

In uno studio11 simile su 70 donne anziane, si è visto che dopo 10 notti di musica, il loro tempo di addormentamento passava da 27-69 minuti a 6-13 minuti!

Uno studio fra i più autorevoli,12 pubblicato su “PLOS ONE” nel 2018, è stato condotto dall’Università di Sheffield e di Londra su 651 persone. In questo studio ciascun candidato poteva scegliere la propria musica e il 62 per cento degli intervistati ha dichiarato di utilizzarla come aiuto nel sonno. Le motivazioni sull’utilizzo sono state classificate in quattro tematiche: la musica offre proprietà uniche che stimolano il sonno (Provide), la musica fa parte di una normale routine del sonno (Habit), la musica induce uno stato fisico o mentale favorevole al dormire (State) e la musica blocca uno stimolo interno o esterno che altrimenti disturberebbe il sonno (Distract). In questi anni, in molti appartenenti a ogni fascia di età mi hanno scritto dicendomi di utilizzare Translational Music come supporto per il sonno, per cui ho pensato di creare su Spotify una playlist, “Musica per dormire”, che viene utilizzata in tutto il mondo.

Musica in gravidanza ed effetti sui neonati

Quasi in ogni concerto è presente fra il pubblico una mamma in attesa che, abituata ad ascoltare i brani di Translational Music durante la gravidanza, si regala la possibilità di farlo per una sera dal vivo. Dopo alcuni mesi mi è capitato di incontrare i genitori e il neonato in questione a un altro concerto e in quell’occasione mi hanno raccontato quanto il loro bimbo fosse sensibile alla musica che aveva ascoltato durante il periodo di gestazione. «Appena facciamo partire il tuo CD in auto, lui smette di piangere e si gode la musica per tutto il viaggio, quasi ricordasse i momenti in cui ancora era pacifico nella mia pancia». Alcuni genitori la utilizzano per il delicato momento del viaggio, altri per la pappa, altri ancora per la nanna. Si crea una sorta di ancoraggio emozionale con il periodo in cui il piccino la ascoltava nella pancia della mamma.

È stato dimostrato che la musica svolge un ruolo nello sviluppo del cervello prima della nascita. Per esempio, uno studio13 condotto a Helsinki dall’Istituto di scienze comportamentali e pubblicato su “PLOS ONE” nel 2013, spiega in termini neuroscientifici i meccanismi di questo meraviglioso fenomeno. La musica fatta ascoltare nell’ultimo trimestre di gravidanza viene fatta riascoltare alla nascita e a quattro mesi di età, per dimostrare come la neuroplasticità del neonato ne risulti modificata nel corso dei mesi.

Ascoltare la musica durante la gravidanza non esercita quindi solo un effetto calmante sulla donna incinta, ma anche un’influenza positiva sul nascituro. Intorno alla 16a-18a settimana di gravidanza, il piccolo sente il suo primo suono. Entro 24 settimane le minuscole orecchie iniziano a svilupparsi rapidamente e, come è stato dimostrato, negli ultimi mesi di gestazione i nascituri girano la testa in risposta a voci e rumori e possono riconoscere la voce della madre e il suo linguaggio (madrelingua, schemi di parole e rime).

La musica è anche una parte importante del legame prenatale. Ascoltare una canzone rilassante o cantare ninne nanne invia sostanze chimiche calmanti in tutto il corpo e nella placenta, facilitando il legame madre-figlio e il rilassamento.

Ci sono linee guida importanti da osservare per l’ascolto della musica durante la gravidanza, descritte bene in una pubblicazione14 della professoressa associata Charlene Krueger, presso l’Università della Florida:


	Non collegare auricolari o altri dispositivi di produzione del suono a una pancia da gravidanza.

	Evita gli ambienti in cui i livelli di rumore mettono a rischio il tuo udito.

	Se ascolti suoni a bassa frequenza, evita volumi sostenuti superiori a 65 decibel. Il corpo di una madre attutisce l’intensità del suono che il bambino sente, ma non così efficacemente quando i suoni sono più bassi o più profondi. La musica con una linea di basso forte e pulsante potrebbe essere pericolosa.



Personalmente ho collaborato con molti reparti di ostetricia ospedalieri e ho raccolto numerose testimonianze interessanti sugli effetti di Translational Music in questo campo. Oltre all’ospedale di Biella sono stato invitato al reparto di Patologia neonatale del San Raffaele di Milano (dalla dottoressa Antonella Poloniato), alla clinica milanese San Carlo, al reparto di Terapia intensiva pediatrica dell’ospedale di Padova (dal professor Andrea Pettenazzo), al reparto di Neonatologia e terapia intensiva dell’ospedale di Udine e alla ludoteca per pazienti pediatrici del Bambin Gesù di Roma.

Nel 2015 ho registrato “Wingprinting”, un album dedicato alla gravidanza e alla nascita. Questa musica favorisce il contatto e la connessione di linguaggi. Nel brano Maternità racconto come due creature che si esprimono in modo così diverso come una mamma e il suo bambino nella pancia riescano a passare da una situazione di separazione, caratterizzata dalla curiosità della madre per il piccino che sente crescere dentro di sé, dalla distinzione fra due anime e cuori, a un contatto che diventa pian piano sempre più stretto e alla fine si esprime nella danza fra due esseri che si sentono una cosa sola e trovano un linguaggio comune.

1. Momenti di armonia

Manuela Rosso, operatrice nel reparto di Neonatologia e terapia intensiva all’ospedale di Tolmezzo (Udine), racconta la sua esperienza con Translational Music nelle attività dedicate alle mamme in gravidanza e ai neonati presso la struttura in cui lavora.


L’8 giugno 2019 presso l’aula magna dell’ospedale di Tolmezzo, struttura ospedaliera territoriale della Carnia nell’alto Friuli, abbiamo organizzato un concerto di Translational Music dedicato a neonati di pochi giorni, a piccoli di qualche settimana o qualche mese, e ad alcune mamme gravide. Ricordo quei momenti con grande emozione; i gridolini e i versetti dei piccoli spettatori magicamente si chetavano durante l’esecuzione dei brani dal vivo al pianoforte.

Nelle settimane e nei mesi successivi, i piccoli che avevano ascoltato quel concerto nella pancia della loro mamma hanno risentito la stessa musica in reparto quando, nati da qualche ora, passavano per il nido dove veniva diffusa, e ancora quando a due mesi li rivedevo per il corso di massaggio infantile, e sempre ho riscontrato l’effetto tranquillizzante sui bambini e l’armonia che si creava nel rapporto madri-figli.



2. Una mamma felice

Valentina Restivo ha cominciato ad ascoltare Translational Music già durante la ricerca di una gravidanza, ritagliandosi momenti di tranquillità in cui entrava in uno stato meditativo.


All’inizio della gravidanza ogni mattina appena sveglia mettevo su il CD di Translational Music e ascoltavo Pace, connettendomi così con la creatura che portavo in grembo, e questo per mesi, finché la mia piccola non riconosceva il suono e si faceva sentire con i suoi movimenti.

Ho dovuto fare un parto cesareo, ma appena mi è stato possibile ho chiesto all’infermiera di poter ascoltare Pace e quel momento mi rimarrà impresso per sempre: io e la mia bimba a sentirla insieme fuori dalla pancia. Mi vengono le lacrime se ci penso, a distanza di un anno. E poi, col passare dei mesi, ogni volta che mia figlia ascoltava quel brano si commuoveva… Piccolissima, pochi mesi, e si commuoveva. Incredibile davvero.

Ascoltiamo spesso la musica di Emiliano, grazie alla quale ho avuto una gravidanza perfetta e mia figlia è una bimba molto sensibile, dolce e sempre sorridente.



Uno studio15 ha esplorato gli effetti della musicoterapia sul comportamento del pianto dei bambini in condizioni critiche classificato come inconsolabile. Ventiquattro neonati prematuri con età gestazionale intorno alle 32-40 settimane hanno ricevuto un intervento di ascolto musicale appropriato allo sviluppo, alternato a giorni in cui non è stato fornito alcun intervento. I risultati hanno rivelato una significativa riduzione della frequenza e della durata degli episodi di pianto inconsolabile a seguito dell’intervento musicale, nonché un miglioramento delle misure fisiologiche tra cui frequenza cardiaca, frequenza respiratoria, saturazione di ossigeno e pressione arteriosa media. I risultati suggeriscono l’utilizzo della musica o della voce materna per consolare i bambini quando gli interventi infermieristici standard non sono efficaci.

Un altro studio interessante16 è stato condotto in un istituto di New York su 272 bambini nati prematuri, dimostrando come la musica influenzi il battito cardiaco e la respirazione (definiti come parametri vitali), oltre che la nutrizione (allattamento), e favorisca il buon sonno in queste creature in cui l’equilibrio tra la vita e la morte è inizialmente molto delicato.

A questo proposito ricordo un incontro avvenuto nel 2015 all’ospedale San Raffaele di Milano. Mi avevano invitato presso il reparto di Terapia intensiva neonatale per una conferenza-concerto, proprio tra i piccini nelle loro incubatrici e i loro genitori. Fu davvero coinvolgente vedere la perfezione di quei bimbi nati prematuri e percepire il legame con i genitori, che si imprimeva di musica tra lacrime di commozione. Vedevo le mamme che inizialmente quasi non osavano toccare i loro figli per non far loro del male e che poi trovavano il coraggio di introdurre la mano dentro l’incubatrice e accarezzarli.

3. Un concerto in sala travaglio

Nel 2014 i responsabili del reparto di Patologia neonatale dell’ospedale San Raffaele di Milano hanno organizzato un concerto per le mamme e i loro bambini e per le donne che erano in sala travaglio. La dottoressa Antonella Poloniato e l’infermiera Barbara Francini ricordano quell’esperienza.


È stato un momento unico ed emozionante, la musica fluiva e le emozioni scaturivano da ciascuno liberamente… La piccola conferenza all’inizio del concerto ha offerto alle donne presenti una spiegazione scientifica e chiara dell’effetto delle vibrazioni musicali sulle nostre cellule. Sembrava una magia, ma era una splendida realtà. Da allora utilizziamo sempre i CD di Emiliano durante i momenti dedicati alla marsupio terapia, e le ore che seguono un’urgenza o nei momenti di tranquillità. È diventata una dolce e confortevole abitudine per tutti noi, con la certezza che oltre la bellezza ci sia anche la cura.



4. Note di vita

Le ostetriche dell’Ordine della Professione di Ostetrica interprovinciale di Torino, Asti, Cuneo, Alessandria e Aosta, e dell’Ordine della Professione di Ostetrica delle province di Novara, Verbano-Cusio-Ossola, Vercelli, Biella mi hanno invitato al Terzo Congresso di categoria della Federazione nazionale degli Ordini della Professione di Ostetrica. Il Congresso si è svolto per la prima volta a Torino il 30 settembre e il 1° ottobre 2022, e ha visto la partecipazione di oltre duecento ostetriche, in presenza e da remoto. Io ho partecipato al termine della prima giornata con un intervento dal titolo “Note di vita a 432 Hz”.


L’intervento è stato molto gradito e ha dato a tutte noi partecipanti l’opportunità di rilassarci ascoltando i brani di Emiliano, ma anche di testarci con uno sguardo interiore rivolto alle emozioni attraverso movimenti del corpo a occhi chiusi con il sottofondo musicale di note a 432 Hz. È stato un momento davvero coinvolgente, emozionante e introspettivo. Tutte noi ne abbiamo sentito gli effetti benefici. E così le ostetriche del Direttivo dell’Ordine di Torino, Asti, Cuneo, Alessandria e Aosta, Maria Cristina, Antonella, Mélanie, Elena, Elisa, Maria e Gaudenzia, hanno deciso di regalare un CD di Translational Music alle ostetriche delle ventuno sale parto degli ospedali di competenza territoriale dell’Ordine, in modo che le ostetriche, le mamme, le coppie e i neonati possano ricevere tutti i benefici di Translational Music. Questi benefici verranno monitorati nel tempo e raccontati dalle ostetriche e, chissà, forse anche dalle mamme che hanno accolto i loro piccoli tra le note a 432 Hz.



5. Uno studio all’avanguardia sulla medicina della riproduzione

La dottoressa Daniela Galliano, direttrice della clinica IVI di Roma, è una ginecologa specialista in Medicina della riproduzione, che ha pensato di applicare il progetto Translational Music alla fecondazione assistita, avviando uno studio pionieristico per indagare i benefici della musica e delle sue vibrazioni sullo sviluppo degli embrioni.


La musica di Emiliano è terapeutica, ripristina l’equilibrio interiore e migliora l’umore. Le cellule di cui siamo costituiti sono in grado di percepire le vibrazioni, e le frequenze di questa musica accordata a 432 Hz può influenzare positivamente i processi biochimici alla base del funzionamento del nostro corpo. Durante una giornata di lavoro abbiamo utilizzato Translational Music suonata dal vivo da Emiliano Toso durante gli impianti degli embrioni in sala operatoria e questo è sicuramente solo l’inizio di una collaborazione che porterà a grandi risultati scientifici.



Musica nell’infanzia

Fra gli innumerevoli studi che hanno preso in esame gli effetti della musica nell’infanzia, uno in particolare ha dimostrato il potere della musica ascoltata in età infantile nell’estinguere traumi e paure e nel ridurre l’ansia fino all’età adulta.

Lo studio17 è stato condotto nel 2019 su cuccioli di ratto. Per tre settimane i cuccioli (a due settimane di età) sono stati sottoposti all’ascolto di musica classica (due ore di Mozart al giorno). Si è poi proceduto a valutare la loro capacità di estinguere la paura e l’ansia in età adulta (a 60 giorni). In pratica, sono stati causati alle cavie uno spavento e piccoli traumi (forte stimolo uditivo e scossa alla zampa) ed è stata poi valutata la loro capacità di superarli rispetto a un gruppo di ratti che non erano stati sottoposti all’ascolto della musica in età infantile. Durante lo studio sono stati misurati i livelli di paura e di ansia mediante protocolli validati, oltre ad aver eseguito un’analisi biochimica di fattori quali il fattore neurotrofico cerebrale (noto anche come BDNF, la proteina che favorisce la plasticità della memoria in sistemi di riparazione neuronale in relazione a stress e ansia). I risultati hanno dimostrato chiaramente come la musica abbia contribuito a migliorare l’estinguersi di effetti legati alla paura e all’ansia sia a livello comportamentale sia biochimico.

Questo studio giustifica dal punto di vista scientifico i numerosi riscontri che ricevo da parte di insegnanti che utilizzano la musica come uno strumento fondamentale per creare ambienti arricchiti in cui far vivere i bambini in età infantile. In questi bimbi migliora la salute emozionale e la resilienza, ovvero la capacità di reagire a traumi che potranno vivere successivamente.

1. Armonia in terapia intensiva

Cristina Zaggia è coordinatrice infermieristica del reparto di Terapia intensiva pediatrica dell’ospedale di Padova e lavora per garantire la miglior qualità di vita possibile all’interno di una realtà ad alta tecnologia rivolta al supporto delle funzioni vitali. Questo obiettivo non riguarda soltanto i bambini e le loro famiglie, ma anche gli operatori che possono essere preda di emozioni quali rabbia, senso di impotenza, tristezza, angoscia.


Negli ultimi decenni i bisogni delle persone sono cambiati e sempre più richiedono un’assistenza personalizzata, capace cioè di considerare la persona malata nella sua globalità, ponendola al centro, superando la dimensione paternalistica che è appartenuta alla medicina fino a pochi decenni fa, ricreando così spazi per l’espressione della libertà, delle decisioni, per la crescita personale e per le relazioni umane.

Il mio incontro con Emiliano si colloca in un percorso di crescita personale, con la partecipazione a un seminario. Ascoltando dal vivo la sua musica e potendo sperimentare su di me quale effetto, quali emozioni e stati d’animo era stata in grado di produrre, non ho potuto fare a meno di pensare a come avrei potuto utilizzarla all’interno dell’ambiente di lavoro.

Molti studi di epigenetica e di fisica quantistica hanno dimostrato come l’ambiente sia in grado di condizionare il nostro umore, i nostri stati d’animo.

Nelle terapie intensive le tecnologie presenti sono spesso rumorose, le luci sono quasi sempre accese e la presenza di molti operatori non rende questi ambienti molto confortevoli.

La musica crea uno spazio di libertà interiore e un bambino ricoverato in terapia intensiva, senza poter scegliere o rifiutare le cure, attraverso i sensi ha la possibilità di percepire la realtà che lo circonda traendone benefici. Da qui l’importanza, e vorrei aggiungere il dovere, di modificare gli ambienti di cura avvalendosi di tutto ciò che contribuisce al benessere psicofisico, come per esempio, dove è possibile, mediante l’utilizzo di immagini sul soffitto o sulle pareti, di realtà virtuali e della musica.

Le melodie di Emiliano hanno il potere di nutrire l’ambiente producendo veri e propri cambiamenti, a volte anche osservabili attraverso parametri fisici: in alcuni casi abbiamo potuto registrare una significativa diminuzione della pressione arteriosa e un aumento dei valori di ossigenazione nei piccoli pazienti.

In futuro speriamo di poter fornire dati basati su evidenze scientifiche riguardo agli effetti di questa musica sui bambini ricoverati in terapia intensiva, ed eventualmente anche sugli operatori. Arte e scienza non vanno intese in termini dicotomici.

La musica di Emiliano Toso può contribuire al miglioramento della qualità della vita non solo nei bambini e nei genitori, ma anche negli operatori stessi che vivono e lavorano in terapia intensiva favorendone le relazioni, la comunicazione, la collaborazione, l’espressione delle emozioni, facilitando la cura, migliorando l’ambiente sonoro e la percezione del tempo e dello spazio.



2. Translational Music in quarta elementare

La maestra Carmelina Ventura, docente di scuola primaria nel plesso E. De Amicis della Direzione didattica Ilaria Alpi di Fidenza (Parma), accompagna le sue lezioni in una quarta elementare con Translational Music e ha osservato una serie di effetti positivi sulla motivazione ad apprendere e sull’armonia fra gli alunni.


La giornata assume un significato diverso e sempre inedito con i brani di Translational Music di Emiliano: ci predispone all’ascolto, alla comprensione reciproca, alla ricerca di nuovi orizzonti. E noi di cose da scoprire ne abbiamo tante. Capiamo subito che è naturale provare timore dinanzi alle difficoltà, al nuovo, all’ignoto, ma che insieme possiamo superarle anche grazie alla musica: incoraggiante, supportiva, infonde fiducia, dà conforto e rilassa anche gli animi più agitati. Emiliano ci ha accompagnati anche nella didattica a distanza, fedele e rassicurante come solo un caro amico può fare.

Da insegnante posso riferire quello che ho osservato in base alla mia esperienza: maggiore capacità di attenzione e concentrazione, predisposizione all’ascolto, clima di fiducia reciproca; i bambini riescono a “far parlare le loro emozioni”, perché mentre ascoltano Emiliano “le sentono e le toccano con mano”.

Un bambino una volta mi ha detto: «Maestra, mentre ascoltavo Emiliano mi sembrava di volare, è stato bello, sai? Metti ancora la sua musica mentre facciamo lezione?».

Una simile richiesta non ha bisogno di essere commentata, ha un valore inestimabile, e solo il suo ricordo mi emoziona.

Gli alunni svolgono il lavoro scolastico con maggiore motivazione e fiducia, mostrano una migliore attitudine all’ascolto e affrontano con serenità la “paura di sbagliare”. La musica di Emiliano sostiene gli apprendimenti, favorisce la concentrazione, aiuta a sentirsi più fiduciosi e rilassa le menti e gli animi meno calmi.

I bimbi speciali sono particolarmente sensibili alle sue note, apprezzano i suoi brani e lo fanno dimostrando capacità straordinarie (come solo loro sanno fare). Le melodie di Emiliano ristabiliscono un equilibrio nei momenti difficili (e nella vita di una classe ce ne sono tanti, soprattutto durante una pandemia); offrono uno spazio in cui immergersi, che accoglie, contiene, comprende, ascolta… fino a trovare, ognuno a modo suo, un punto di contatto che si trasforma in quel baricentro che rasserena e assicura benessere emozionale.

Credo che fiducia, rispetto, cura, ascolto, attenzione siano le fondamenta dell’accoglienza e, se nell’accogliere ogni giorno i nostri bambini ci facciamo aiutare dalle note di Emiliano, tutto diventa più semplice, per grandi e piccini.

Il racconto della mia esperienza vuole essere una testimonianza e un incoraggiamento per le scuole affinché provino quanto possa fare la differenza costruire un clima di benessere in classe sostenendo gli apprendimenti anche attraverso la musica di Emiliano; un messaggio di profonda gratitudine nei confronti del grande musicista e dei miei alunni che, tenerissimi, ne hanno saputo riconoscere e apprezzare il valore.



3. Translational Music nella giornata dei bambini più piccoli

Silvia Ferretti, direttrice dell’asilo nido Il Chicco (Ancona), ha scelto alcuni brani di Translational Music da ascoltare in sottofondo in diversi momenti della giornata: nelle fasi di accoglienza e uscita dei bambini e dei loro familiari, durante le attività educative e la nanna.


Attraverso l’interconnessione cellulare questa musica promuove la creatività e un maggior senso ritmico e motorio. Facilita le relazioni sociali attivando un investimento generale di qualità sullo sviluppo affettivo e cognitivo della persona. Regola il ritmo respiratorio, rallenta i valori del battito cardiaco, con una diminuzione della pressione sanguigna, stimolando l’equilibrio e il rilassamento della mente e del corpo.

Le dolci melodie di Translational Music accolgono i nostri piccoli fin dal loro arrivo all’asilo nido. Abbiamo osservato che tutti i bambini entrano qui con particolare entusiasmo e serenità, anche perché sentendo questa musica in sottofondo ogni giorno, oltre al beneficio biologico, hanno l’opportunità di associare la melodia all’esperienza di socialità e di divertimento.

Anche se il bambino non ne ha consapevolezza, noi sappiamo bene che la musica a 432 Hz ha la capacità di congiungere la parte cellulare della persona con l’ambiente, pertanto comprendiamo chiaramente l’influenza positiva sul suo stato d’animo. Creando infatti l’atmosfera giusta, la musica mette in azione tutta la parte sensoriale del bambino.

C’è un altro segmento importante della nostra giornata all’asilo nido in cui utilizziamo Translational Music: durante le attività. Giochi di manipolazione, giochi simbolici, giochi con materiale destrutturato e così via sono sempre accompagnati da brani che, sollecitando il linguaggio delle emozioni, producono nei piccoli un generale effetto positivo sul loro benessere. Abbiamo riscontrato nei bambini una maggiore creatività, disponibilità verso i propri pari, concentrazione e interesse. Tutti fattori che agiscono sullo sviluppo del linguaggio e sul mantenimento dell’attenzione, sulla qualità della comunicazione e sulla possibilità di scaricare la tensione. Ascoltare durante il gioco la musica a 432 Hz ha un effetto calmante sul corpo e sulla mente, quindi riduce la fatica delle sfide che il bambino affronta durante la crescita, favorendo la creatività, stimolando la memoria e il buon umore.

Un altro delicato momento della giornata scandito dall’ascolto della musica a 432 Hz è quello della nanna. Per i bambini dai 12 ai 15-18 mesi, questa esperienza, accompagnata dalla musica di Emiliano, risulta certamente molto gradevole. Durante il nostro percorso con i bambini abbiamo potuto notare quanto si siano ridotti i tempi dell’addormentamento. Siamo passati da 10-12 minuti a 3-6 minuti.

Quando è l’ora della nanna, si aprono le danze con il brano Abbandònati a una ninna nanna e in poco tempo i bambini alzano le braccine con i pugnetti chiusi verso le spalle… Alcuni minuti ed ecco che si fanno bei sogni!

Infine, c’è un’altra finestra musicale nel nostro asilo nido che riempie di tenerezza e umanità la giornata, ed è quando tornano le mamme e i papà a prendere i loro bimbi. Ecco che siamo di nuovo in accoglienza. I genitori si chinano all’altezza dei bambini, allargando le braccia. I loro piccolini si fanno casa, insieme alla musica, tra le loro braccia. La musica avvolge bambini e genitori con un velo di grande serenità e armonia.

Alcuni genitori scrivono:

“Quando accompagno T. all’asilo nido, in sottofondo c’è sempre la musica di Emiliano Toso. In un attimo mi sento come in una bolla, dove tutto rallenta e la fretta che mi accompagna rimane fuori dal Chicco. Questa musica riesce a donarmi la serenità e la tranquillità che spesso perdo nella routine frenetica della giornata, facendomi apprezzare maggiormente il mio essere mamma e compagna di vita.”

“Ho conosciuto Translational Music frequentando con il nostro bambino l’asilo nido Il Chicco. Ho sentito fin dall’inizio una particolare attrazione, ma devo ammettere di non aver approfondito subito l’ascolto. Poi, durante la pandemia, la nostra famiglia è stata colpita dalla perdita di un nostro caro. Nello sconforto più profondo, ho cercato la risalita attraverso queste note. Posso testimoniare di non essermi sentita sola. Passo dopo passo ho capito che potevo percepire comunque la presenza del mio familiare. Solamente in un’altra dimensione. Ma sempre accanto a me. La musica di Emiliano mi ha accompagnato nelle passeggiate in cui ascoltavo sia la musica sia il mio dolore. La musica di Emiliano mi ha aiutato a trasformare un sentimento di dolore in un sentimento di pienezza. Di un nuovo amore.”



4. La gestione della rabbia

Belisa Vasquez è una mamma colombiana che vive a Verona e che deve far fronte sia a un grave problema di salute sia alla difficoltà del figlio di cinque anni a gestire la rabbia.


Da due settimane circa stiamo ascoltando Translational Music, prima di dormire e al mattino prima di andare a scuola. E ho visto come mio figlio e io siamo più calmi. Il bimbo ha detto al papà: «Papi, guarda che adesso che ascolto con la mamma una musica rilassante controllo la mia rabbia più facilmente e sono più calmo».

Io sto continuando con la cura per il mio malessere, ma sono più tranquilla e fiduciosa perché attraverso quel suono meraviglioso mi sento più serena e piena di amore.



Musica e piante

In genere si pensa che le piante non abbiano sentimenti né provino alcun dolore. Nel corso degli anni, però, diversi studi hanno evidenziato come le piante reagiscano positivamente a input auditivi: la parola o la musica.

Nel 1962 il dottor T.C. Singh, del dipartimento di Botanica dell’Università di Annamalai, in India, ha eseguito un esperimento osservando l’effetto dei suoni musicali su delle Balsaminacee. Le piante esposte alla musica hanno aumentato il loro ritmo di crescita del 72 per cento. Tramite i suoi numerosi esperimenti il dottor Singh è arrivato alla conclusione che le piante amano particolarmente il suono del violino.

Nel 1973 Dorothy L. Retallack fece diversi esperimenti con le piante e la musica; nel corso di uno di questi provò anche la musica rock su una varietà di piante. Dorothy scoprì che le piante cercavano di “scappare” da quella musica, estendendo rami e foglie dalla parte opposta dell’altoparlante da dove proveniva il suono. Le foglie inoltre sembravano più piccole del normale e la pianta lanciava gli stessi campanelli d’allarme di una pianta annaffiata troppo.

Secondo diversi studi eseguiti negli ultimi anni le vibrazioni prodotte dalla musica e dalla voce umana non solo aiutano a far crescere molto più velocemente le piante, ma esercitano anche un’influenza positiva sul terreno. La musica facilita la proliferazione di funghi e batteri “buoni” che favoriscono lo sviluppo delle radici rendendole più forti e vigorose.

Uno scettico potrebbe chiedersi come sia possibile che le piante sentano se non hanno orecchie: per spiegare come funziona il suono dobbiamo prima spendere due parole su come noi umani lo percepiamo. Il suono viene trasmesso sotto forma di onde che viaggiano attraverso un mezzo (che può essere l’aria o l’acqua). Quando accendiamo la radio, per esempio, le onde sonore prodotte creano delle vibrazioni nell’aria che giungono fino a noi e fanno vibrare il timpano. Questa energia di pressione viene convertita in energia elettrica che il cervello poi traduce in suoni musicali.

In modo molto simile la pressione delle onde sonore potrebbe essere percepita anche dalle piante. Le piante non ascoltano la musica, ma sentono le vibrazioni delle onde sonore.

Tali effetti della musica sulle piante dimostrano che anch’esse hanno una risposta all’emotività della musica. Questo deve farci riflettere e indurci a essere più rispettosi verso di loro e la natura che ci circonda. Particolarmente significativo in questo senso è la testimonianza dell’azienda biologica Posta Faugno, di cui parlerò più avanti.

1. Effetti di Translational Music su piante coltivate in un ambiente controllato

Questo studio realizzato dall’Università di Padova si basa su ricerche degli ultimi decenni che hanno dimostrato che le piante in generale, oltre a possedere sistemi complessi di comunicazione di natura chimica, sono anche in grado di tradurre stimoli di natura meccanica, come le vibrazioni prodotte dai suoni, e di emettere a loro volta vibrazioni a diversa frequenza, impercettibili all’orecchio umano e in risposta a diversi stimoli ambientali. La percezione delle vibrazioni sonore da parte delle cellule delle piante genera poi una serie di risposte metaboliche all’interno delle cellule stesse, che può condizionarne lo sviluppo e la crescita. Diversi studi recenti18 hanno evidenziato queste risposte all’interno delle piante. Fra gli effetti fisiologici della vibrazione a livello cellulare sono stati riscontrati: alterazione dell’attività antiossidante, alterazione del flusso di Ca2+, alterazione nel contenuto di ATP e zuccheri, modulazione ormonale e modificazione del plasmalemma.

Lo scopo dello studio è stato quello di testare gli effetti di Translational Music su piante cresciute in idroponica per testare l’efficacia di queste sonorità in specie coltivate.

Negli esperimenti condotti per testare Translational Music sono state utilizzate giovani piantine di Beta vulgaris L. cresciute in idroponica, utilizzando una soluzione di Hoagland completa, contenente tutti gli elementi nutritivi a loro necessari.19

Per la distribuzione di Translational Music ai vegetali è stato utilizzato invece un sistema di diffusione musicale basato su tracce dell’album preregistrate in formato MP3. I trattamenti musicali sono stati condotti in ambienti separati e isolati, per evitare contaminazioni tra le varie tesi sperimentali.

Sono stati valutati i parametri morfologici delle radici di barbabietola, e in particolare: lunghezza radicale totale (in centimetri), lunghezza delle radici fini (in centimetri) e numero totale di apici radicali. A questo scopo sono state raccolte alcune immagini delle radici delle plantule con uno scanner professionale modello STD 1600 (Regent Instruments, Canada) e analizzate con software di analisi immagini WinRHIZO Pro versione 2.0.

Accanto all’analisi morfologica è stata eseguita anche un’analisi molecolare preliminare, studiando l’attività di alcuni geni la cui funzione è nota da altri studi condotti sugli stessi geni, ma in condizioni sperimentali diverse.20 Ogni dato raccolto è stato valutato attentamente dal punto di vista statistico.21


Gli esperimenti condotti in idroponica hanno evidenziato un contributo positivo di Translational Music nello sviluppo complessivo delle plantule di Beta vulgaris L. nei primi stadi di crescita.

In particolare, diverse repliche dell’esperimento hanno evidenziato come in piante trattate con Translational Music ci siano stati sviluppi a livello radicale notevolmente maggiori rispetto a piante trattate, con valori che vanno dal 30 al 40 per cento, in termini di lunghezza radicale totale. A questi valori va aggiunto anche un incremento nel numero di apici vegetativi radicali, con valori percentuali compresi tra il 20 e il 30 per cento in più rispetto al controllo non trattato.

Presi insieme, questi dati indicano come le piante trattate con Translational Music presentino un vantaggio nello sviluppo rispetto alle altre piante. La maggiore lunghezza radicale si traduce in termini pratici con la capacità dell’apparato radicale di esplorare una superficie di terreno più estesa alla ricerca delle risorse disponibili, sia idriche sia nutrizionali.

L’aumento degli apici vegetativi riscontrato nelle piante trattate si traduce in una promozione dello sviluppo della radice, essendo quest’area deputata all’allungamento della radice stessa. Inoltre, l’aumento degli apici vegetativi garantisce anche quello dell’area riservata all’assorbimento dei nutrienti da parte della radice.

La stimolazione e l’armonizzazione della crescita fornita da Translational Music, dunque, rappresenta un vantaggio biologico e competitivo rispetto alle altre piante, che potrebbe garantire uno sviluppo più ottimale in condizioni favorevoli, ma anche uno sviluppo più regolare qualora la pianta dovesse affrontare situazioni di stress ambientali di varia natura.

Un accenno va fatto anche all’analisi delle attività dei geni eseguita sulle piante trattate in comparazione con quelle non trattate. In questo caso è stata riscontrata un’attività molecolare più intensa per alcuni geni nelle piante trattate, sintomo che c’è anche una risposta metabolica importante all’interno delle cellule vegetali, che potrebbe portare appunto a osservare i cambiamenti morfologici rilevati con l’analisi morfologica. In tal caso però il numero di geni testati non è sufficiente a capire globalmente anche l’effetto molecolare di Translational Music, in quanto ci potrebbero essere geni che reagiscono in maniera più significativa a questa musica. Ecco perché sono necessarie indagini più approfondite che, tenendo conto della globalità dell’attività genica nelle piante di Beta vulgaris L., consentirebbero di fornire risposte più puntuali su quali siano effettivamente i geni che si attivano in risposta a Translational Music e, di conseguenza, le vie metaboliche influenzate da quest’ultima.

In conclusione, è stato possibile dimostrare l’effetto positivo di Translational Music a livello morfologico, che si traduce in un effetto positivo anche sulla coltivazione delle piante di Beta vulgaris L. sul lungo termine. La stimolazione musicale aumenta, nel complesso, le potenzialità di adattamento ambientale della pianta stessa, a parità di input distribuiti.

L’effetto positivo si traduce chiaramente anche in termini molecolari, a livello di espressione genica, ma per fare una stima più completa e accurata di quali porzioni di DNA vengano stimolati, bisogna attendere analisi più complesse e approfondite dei meccanismi di trasferimento dell’informazione genetica, dal DNA a RNA messaggero, a seguito di stimolazione con Translational Music.22



2. Il progetto Armonicoltura

Il progetto Armonicoltura della famiglia Niro, che gestisce l’azienda agricola Posta Faugno a San Paolo di Civitate (Foggia), si pone come obiettivo quello di creare dei cantieri formativi atti a educare, conoscere e apprezzare quanto la natura è in grado di trasmettere, distaccandosi dagli attuali sistemi e dalle attuali tecniche che si utilizzano in agricoltura. L’obiettivo è quello di dimostrare che la cultura legata al territorio e a tutto ciò che in esso è contenuto è un investimento sociale, un bene indistruttibile e insostituibile che si valorizza col tempo e non teme svalutazioni. Oltre alla tutela del territorio il progetto si pone come obiettivo la tutela del patrimonio umano e rurale e la promozione di terapie efficaci a lunga scadenza per riequilibrare un territorio da molti anni abbandonato a se stesso.

I settori di intervento sono molteplici: artistico sociale (miglioramento della vivibilità dell’azienda da parte di dipendenti, visitatori, clienti e ospiti, e dell’inclusione sociale nel territorio; recupero di antichi mestieri; produzione di documentari; organizzazione di eventi ad alto valore etico, sociale e artistico; visite guidate, escursioni e trekking per vivere e conoscere il territorio, eccetera), ecosistema e urbanizzazione (crescita armonica delle piante coltivate; equilibrio tra entomofauna utile e dannosa; risparmio di risorse idriche; significativa riduzione dell’utilizzo di bio-agrofarmaci; valorizzazione e riscoperta di varietà antiche autoctone; utilizzo di sostanze organiche esclusivamente provenienti da matrice vegetale; cattura e riduzione della CO2), salute e benessere (promozione di una cultura alimentare nelle scuole; concorsi per mense sociali di alta qualità, con particolare attenzione ai profumi e ai sapori della nostra terra), impronta ecologica (una sorta di “distintivo” per quelle aziende che, attraverso le buone pratiche di Armonicoltura, si assumono concretamente una responsabilità etica e morale verso l’ecosistema: da una parte si impegnano a preservare la fertilità del suolo, la salubrità e bontà dei suoi prodotti, la purezza dell’aria e dell’acqua, il benessere degli animali allevati; dall’altra si impegnano a migliorare le condizioni lavorative degli agricoltori, la qualità della vita, le relazioni di fiducia, l’accoglienza e il rispetto delle diversità).

Questo progetto vuole dimostrare che è possibile unire armonicamente natura, scienza, economia e arte, in un connubio sinergico, produttivo e sostenibile.

Partendo dal rispetto per la natura, perseguendo un equilibrio complesso che non si ferma ai confini del proprio campo, questo progetto permette di vivere e condividere una nuova consapevolezza che pone al centro la relazione tra individuo e ambiente.

Il progetto è stato poi confortato dagli studi di neurobiologia vegetale condotti dal professor Stefano Mancuso sulle incredibili capacità adattative delle piante rispetto agli stimoli ambientali, riconoscendo loro lo status di organismo vivente dinamico e sensibile.


La musica è un binario preferenziale per arrivare al cuore dell’uomo, evoca antichi ricordi, incontra sguardi ricevuti e donati, apre a orizzonti lontani che ci precedono e ci portano nel futuro di ciò che possiamo essere.

La pianificazione dell’intero progetto è risultata complicata e dispendiosa, per via della grandissima estensione del terreno interessato (cento ettari). Abbiamo trovato comunque una soluzione per abbattere i costi e rendere l’impianto a bassissimo impatto ambientale. Armonicoltura iniziava a prendere forma, le piante e la terra iniziavano a percepire le prime frequenze musicali.

Mentre cercavamo gli artisti adatti al progetto ci siamo imbattuti nei brani di Translational Music di Emiliano Toso e abbiamo scoperto in prima persona gli effetti benefici sul nostro fratello maggiore Michele, costretto su una sedia a rotelle a causa di un incidente, che durante la diffusione di queste melodie, di notte, ha visto ridurre drasticamente le contrazioni alle gambe.

Oggi tutte le composizioni di Emiliano Toso vengono diffuse nei nostri campi a beneficio delle piante, dei lavoratori e di chiunque vive l’azienda. La musica con frequenza 432 Hz favorisce una crescita armonica delle piante, rendendole più floride e più persistenti, migliorando sensibilmente le qualità organolettiche e il sapore delle colture e dei prodotti derivati (olio, vino, conserve, succhi, eccetera).

Attualmente il monitoraggio delle colture è a cura del dottor Silverio Pachioli, docente di Viticoltura e difesa della vite dell’Istituto tecnico agrario Cosimo Ridolfi di Scerni in provincia di Chieti.



Musica e animali

La musica è un’espressione universale e i suoi effetti sulle cellule non si limitano agli esseri umani. In questi anni mi sono stati riferiti molti esempi relativi agli effetti di Translational Music su cani e gatti domestici. Una testimonianza che mi ha molto colpito è quella di Magda, un’allevatrice di muli e asinelli. C’è poi l’esperienza di Nadia, veterinaria esperta di pet therapy. I risultati dell’ascolto di Translational Music dimostrano che il potere della musica arriva a toccare ogni cellula vivente.

1. Facilitazione del rapporto uomo-animale

Dopo aver conosciuto Translational Music in un periodo di difficoltà personali e averne riscontrato gli effetti sul graduale abbandono dei pensieri tossici, sul miglioramento della lucidità e della concentrazione e sul recupero della motivazione e dell’energia fisica, Magda Mino, dipendente presso Il Rifugio degli Asinelli ONLUS a Sala Biellese (Biella), decide di applicarla anche alla sua dimensione lavorativa a contatto con gli asini. In particolare la utilizza in un progetto di recupero per un gruppo di 12 equidi, muli e bardotti, che a causa del loro passato di abbandono e maltrattamenti manifestavano paura, diffidenza o scarso interesse nei confronti dell’uomo, dell’avvicinamento e del contatto, soprattutto in alcuni punti del corpo.


In questo gruppo, gli animali meno sospettosi sono stati i primi ad avvicinarsi alla cassa da cui proveniva la musica, esplorando con il muso e poi piazzandosi in ascolto davanti alla fonte sonora destando l’attenzione nel resto del gruppo.

Il passaggio dallo stato di attenzione a quello di rilassamento ha una durata di circa 30 minuti. I segnali che ho potuto osservare a livello corporeo sono stati i seguenti in generale su tutti i soggetti: collo abbassato, posteriore a riposo, orecchie morbide ma in ascolto, occhi socchiusi, labbro rilassato, sbadigli, in un paio di casi sonno.

In particolare, nell’arco di 2 mesi sui 12 muli e bardotti ho riscontrato i seguenti effetti: sparisce l’atteggiamento di allontanamento come reazione al mio arrivo; diminuiscono notevolmente le distanze (dai 3 metri ai 20 centimetri nei 3 più difficili); diminuiscono le resistenze al contatto, con conseguente estensione delle zone di contatto; aumenta la fluidità nell’atto esplorativo, anche verso se stessi, oggetti già conosciuti e nuovi; diminuiscono le differenze tra approccio dal lato destro o sinistro; si riscontra un maggior desiderio di interazione e contatto fisico e la volontà di stare nella dinamica.

Il mio sogno più grande è che questa musica venga applicata per facilitare la relazione uomo-animale, sia in vista del recupero sia della preservazione dell’animalità e della soggettività di entrambi. È importante che sia l’uomo sia l’animale siano equilibrati prima di mettersi in relazione, tenendo presente che spesso vengono definiti difficili quegli animali la cui difficoltà è indotta proprio dall’essere umano con cui interagisce.

Dal mio punto di vista Translational Music costituisce un forte strumento di connessione laddove occorre una comunicazione profonda, in questo caso interspecie, perché dà voce all’intelligenza delle nostre cellule indipendentemente dal grado di sovrastruttura mentale.



2. Translational Music e interventi assistiti con gli animali dedicati all’infanzia

Nadia Perlo lavora in progetti finalizzati alla prevenzione del disagio e alla cura dei disturbi psichici in età evolutiva attraverso il coinvolgimento o la presenza di animali. Il suo ruolo nell’équipe multidisciplinare è quello di garantire scientificamente la salute degli animali in interventi finalizzati a migliorare la qualità di vita delle famiglie.

Alla fine del 2020 partecipa a un Convegno nazionale di neuroscienze per l’educazione e ascolta la mia relazione. Decide quindi di provare a utilizzare tre brani (Lapislazzuli, Enrichment e Love Seeds) e di valutare con assoluto rigore scientifico i principali parametri vitali degli animali durante l’ascolto di Translational Music.


Mentre l’Italia era alle prese con il secondo lockdown è stato interessante riscontrare che pulsazioni, pressione arteriosa, saturazione di ossigeno e temperatura corporea misurate con tecniche non invasive durante l’ascolto di Translational Music indicavano in modo inequivocabile uno stato di profondo benessere in cani, gatti e cavalli. Queste melodie riuscivano a rendere ancora più gradevole persino la laser terapia che utilizzavo per lenire le sofferenze degli animali anziani senza intervenire farmacologicamente.

Tutti gli animali su cui ho avuto l’onore di riscontrare inizialmente l’impatto straordinario di Translational Music vivono con me sin dalla nascita o da quando erano cuccioli. È stato inevitabile domandarmi fino a che punto, in una relazione pluriennale fatta davvero di reciprocità, la musica avesse avuto effetto direttamente sugli animali o se, al contrario, si trattasse di un riflesso del forte impatto biofisico ed emozionale che Translational Music aveva avuto su di me.

Durante l’estate del 2021 ho preso in considerazione l’idea di valutare l’effetto di Translational Music su Wapi, una puledra di pochi mesi vissuta allo stato brado come la sua mamma. L’osservazione a distanza della puledrina, durante 10 ore di ascolto dell’album “Love Seeds” nell’arco di 4 settimane, ha svelato una sua predilezione per Portrait II. Otto volte su dieci, al momento dell’ascolto di questo brano, ha interrotto la poppata per avvicinarsi in cerca di una carezza. Potendo escludere ogni genere di legame personale con la puledra, ho scoperto che anche animali in tenera età e liberi, al riparo da inopportuni condizionamenti umani, sono perfettamente in grado di ascoltare ed esprimere con semplicità le loro preferenze.

Un anno dopo, l’ascolto dello stesso brano da parte della puledra non ha avuto un impatto evidente sul suo comportamento: ha continuato a nutrirsi di erba fresca. Portrait II, a differenza degli altri brani dell’album “Love Seeds”, è risultato particolarmente gradito ad altri due soggetti del branco. Ha determinato l’avvicinamento e l’interesse evidente nei miei confronti da parte di Musty, la mamma selvaggia di Wapi, e di Lena, una Quarter Horse reduce da un passato nel reining spinto. Si tratta di soggetti difficilmente avvicinabili, in libertà, con altri metodi gentili.

Questa inattesa propensione al contatto umano che ho potuto apprezzare accarezzando cavalli caratterizzati da vissuti di profonda sofferenza è un aspetto importante dal punto di vista etico. Translational Music ha donato una nuova prospettiva in ambito equestre, quasi a voler suggerire una guida verso un dialogo senza parole ma sempre più autentico e rispettoso nei confronti dell’unicità di ogni creatura.

A partire dalla primavera del 2021 sono rimasta affascinata dal potere di unione della musica durante tutti gli interventi collettivi pianificati per i bambini, ma ancora più interessante è stato il riscontro riguardo alla spontaneità della relazione bambino-animale, specie nella fase iniziale di ogni intervento. Un’esperienza pluriennale nel settore mi ha insegnato che la spontaneità è la chiave all’efficacia di un progetto in età evolutiva. Insieme agli aspetti sanitari è sempre stato uno dei principali argomenti trattati negli incontri informativi realizzati in passato per i genitori presso asili nido e scuole dell’infanzia.

I neuropsichiatri infantili esperti in Interventi Assistiti con gli Animali (IAA) più autorevoli, infatti, già una decina di anni fa suggerivano una preparazione del cane meno orientata verso la performance, più naturale. Il riscontro oggettivo di un potenziamento della spontaneità nella relazione con cani, coniglietti e cavalli, in ventidue oasi verdi itineranti nate per l’ascolto dei bambini in epoca pandemica mi ha fornito la motivazione per la costruzione di un’oasi permanente per il benessere di bambini e animali. È stata inaugurata durante l’ascolto di Pace (“La Danza della Vita”) il 20 novembre 2021, Giornata mondiale dei diritti dei bambini. In quell’occasione è stata proposta in modo giocoso una riflessione sul primo diritto comune a bambini e animali: il diritto all’errore. Quel luogo, nato per consentire a tutti i piccoli di sentirsi accolti e liberi di esprimersi, ricorda ogni giorno quanto sia essenziale che il miglioramento della qualità di vita umana proceda di pari passo con quello animale.

Attualmente è in fase di realizzazione un progetto di volontariato denominato “Il valore della cura”. Per quanto concerne lo studio del benessere animale, il parametro vitale di riferimento è sempre la temperatura corporea. Il campionamento prevede una rilevazione all’inizio e una alla fine di IAA, che hanno la durata di un’ora. È esclusa a monte la termoregolazione corporea correlata ad agenti microbici perché in questa tipologia di interventi vengono coinvolti solo animali sani, con certificazione di idoneità e in regola con i più aggiornati protocolli sanitari. Nel 90 per cento degli IAA realizzati secondo le linee guida nazionali e con l’ascolto degli album “Wingprinting”, “La Danza della Vita”, “Translational Music”, “L’Albero della Musica”, e del brano Suono di Neve, ho riscontrato una riduzione della temperatura corporea, indice di miglioramento della qualità di vita. In media la riduzione della temperatura è stata di 0,4°C nel cane, in interventi collettivi statici di un’ora rivolti a un numero massimo di 5 bambini in fascia di età 6-10 anni. Ho rilevato una riduzione della temperatura corporea anche nel coniglio (-0,1°C in media) e nel cavallo (-0,2°C in media). Si tratta di pura casualità? In un analogo setting operativo, con gli stessi animali coinvolti e con la medesima tipologia di beneficiari, avviene lo stesso anche senza l’ascolto di Translational Music? Sarà interessante scoprirlo nei prossimi anni.23










Partecipa anche tu al progetto Sirio




Dopo i primi anni in cui suonavo ovunque, in particolare nei reparti degli ospedali di tutta Italia, ho cominciato a prendere seriamente in considerazione l’idea di mettere ordine nelle centinaia di riscontri personali che ricevevo dai campi più disparati della salute. Non è un approccio semplice, perché l’ascolto ha una forte valenza soggettiva, dipende dai gusti dell’ascoltatore e dal suo ambiente culturale, e di conseguenza scatena tutta una serie di emozioni diverse.

Un giorno decisi di incontrare il direttore di un ospedale di Torino, che mi guidò nel processo di messa a punto dei protocolli di sperimentazione e mi fornì i contatti dei migliori ricercatori in Italia per creare una rete di ricerca molto solida. Poi alla fine mi disse: «Ma sei sicuro di voler dedicare tutto questo tempo a qualcosa che potrà giudicare gli effetti della tua musica da un punto di vista scientifico in questo particolare momento? Può darsi che la tecnologia di questi anni non sia sufficiente a dimostrare tutto ciò che risulta chiarissimo dalle centinaia di riscontri… Se fossi in te continuerei a diffondere e fare del bene…». Io però sono convinto che il mondo sia pronto ad accogliere questi messaggi, a riconoscere il potere della musica nel campo della salute, e ci tengo a dare il mio contributo per accelerare questo processo.

Il progetto Sirio nasce proprio per questo, per raccogliere e sistematizzare tutti i riscontri degli effetti di Translational Music in qualsiasi ambito. Questo permetterà anche di provare a distinguere gli effetti dei vari brani e verificare se alcuni sono più efficaci in determinate situazioni rispetto ad altri.

Al progetto può partecipare chiunque desideri fornire un riscontro degli effetti di Translational Music a livello clinico o individuale, attraverso strumentazione o anche solo compilando un semplice questionario che abbiamo preparato per mettere ordine ai dati raccolti e conferirgli un valore scientifico (poi pubblicabile). Io credo che un insieme di strumentazioni diverse, più o meno accettate dalla comunità scientifica attuale, ma soprattutto prospettive differenti che testimonino riscontri comuni, conferiranno un valore unico e autentico a questo progetto, che è nato e si sta sviluppando secondo una sua innata natura, molto delicata, peculiare e spesso diversa dalle caratteristiche riscontrabili nel mondo contemporaneo.

La prima fase del progetto è stata avviata durante il mese di agosto del 2022, quando abbiamo invitato i nostri operatori a testimoniare gli effetti di Translational Music attraverso la propria esperienza professionale, sottoponendo loro un questionario da noi appositamente redatto, al quale hanno risposto con entusiasmo e partecipazione. Ci sono state restituite ben 82 schede, dalle quali sono emersi i risultati interessanti che riassumiamo come segue.

L’estrazione e gli ambiti professionali coinvolti nell’indagine sono molti e variegati. Spaziando dal settore educativo a quello del benessere fino alla medicina integrata e ufficiale ci hanno risposto psicologi, medici, pedagogisti, insegnanti, naturopati, farmacisti, fisioterapisti, osteopati, odontoiatri, musicoterapeuti, operatori olistici (insegnanti yoga o shiatzu, danza o postura, pranoterapeuti, eccetera).

I dati emersi indicano che Translational Music viene utilizzata prevalentemente su soggetti adulti con maggioranza femminile, la cui fascia di età rientra tra i 20 e i 65 anni. Inoltre risulta utile sia durante la gravidanza e la prima infanzia, sia per le problematiche della terza età. Molto particolare è risultato anche l’utilizzo sugli animali.

Alla domanda riguardante problematiche e/o patologie di riferimento, emergono prevalentemente le parole ansia, depressione, insonnia ma anche iperattività e rilassamento. Per quanto concerne altre voci, potremmo riunirle in gruppi quali: emozioni (paure, irritabilità, mancanza di curiosità), disturbi del comportamento e del linguaggio (autolesionismo, isolamento sociale), nervosismo e stress, problemi di concentrazione, disturbi alimentari e difficoltà relazionali. È interessante inoltre anche il riscontro di chi utilizza Translational Music nell’ambito della gestione del dolore anche cronico, problemi muscolo-scheletrici, problemi cardiovascolari, fibromialgia, traumi fisici e altro.

Translational Music viene utilizzata anche su soggetti più giovani con deficit cognitivi come quelli dello spettro autistico o delle disabilità gravi, oppure nel caso di problematiche della terza età quali Parkinson, demenza senile e Alzheimer.

Volendo sintetizzare si potrebbe concludere che gli effetti testimoniati su tutte le patologie sono riconducibili a un rilascio delle tensioni, siano esse fisiche, emozionali o spirituali, che favorisce la ripresa delle relative funzionalità, per il conseguente mantenimento dell’omeostasi.

A tal proposito gli operatori confermano che la musica agisce su tutti e tre i piani, mentale, spirituale e fisico, prevalentemente passando prima attraverso uno o due di questi piani per giungere al terzo.

Alla richiesta di indicarci i brani utilizzati ci sono stati elencati principalmente i seguenti album:

“La Danza della Vita”

“Translational Music”

“Wingprinting”

“Love Seeds”

“L’Albero della Musica”

Gli altri album vengono utilizzati meno e in ambito più specialistico o privato.

La posologia indicata nella maggioranza delle risposte è: a volume basso/in sottofondo, per un periodo che va dai 20 ai 60 minuti, a seconda della seduta e/o del trattamento, in apertura/chiusura oppure per tutta la durata della sessione. I brani possono essere somministrati in loop da un solo album oppure scelti dal professionista con playlist ad hoc, eventualmente cambiandoli al raggiungimento di qualche risultato importante, che si mantiene nel tempo.

Al momento non sono elencati effetti collaterali, se non reazioni di disturbo a carico di soggetti temporaneamente ipersensibili.

Se ti interessa partecipare al progetto Sirio, scrivici a: info@emilianotoso.com.








Conclusione




Più scrivo e più mi rendo conto di quanto sia difficile trasmettere la meraviglia di Translational Music attraverso un libro, eppure è proprio attraverso un libro, quello di Bruce Lipton, che la mia vita è cambiata, la prima volta che l’ho letto. Ecco perché voglio davvero metterci tutto me stesso nell’intento di farti arrivare la speranza, anzi la consapevolezza, che ciascuno di noi contiene un potenziale inimmaginabile per creare realtà incredibili e che tutto si può muovere velocemente, in modo quasi miracoloso, affinché queste realtà esprimano il sogno della nostra vita, molto più colorato e intenso di quanto ce lo immaginavamo. Se anche avessi sognato di realizzare un disco con la mia musica, avrei mai potuto immaginare di tenere il primo concerto di fronte a settecento seguaci del mio eroe scientifico? E che quell’atto innescasse le iniziative di migliaia di persone, negli ambiti più diversi, che avevano beneficiato di quella musica? E che mi sarei potuto esprimere come volevo, scalzo, con il mio tamburo, nel mio modo unico di comporre e suonare, senza nessun giudizio che potesse ostacolarmi? E che avrei trovato persone in tutto il mondo pronte ad accogliermi, a offrirmi vitto e alloggio, improvvisarsi organizzatori di eventi o distributori di dischi per portare avanti il mio messaggio? Tutto, che si è rivelato molto più grande del previsto, mi invitava soltanto a un gesto di fiducia estrema: abbandonarmi tra le braccia dell’Universo.

In questo abbandono alla volontà dell’Universo sento l’importanza di diffondere un’energia molto femminile, che si sposa perfettamente con l’accordatura a 432 Hz, la quale permette una comunicazione orizzontale, portando tutti allo stesso livello, senza gerarchie. Nell’ultimo secolo siamo stati immersi in un’energia maschile tutta calata nella dimensione del fare, da cui sono scaturite industrializzazione e strutture sociali e commerciali che implicano necessariamente una gerarchia di ruoli, di poteri piramidali che consentono a ciascuno di sopravvivere/prevalere soltanto se è giudicato migliore di altri. Anche nell’arte e nella musica si verifica questa situazione e l’accordatura corrente a 440 Hz (o spesso ancora più alta, fino a 444 Hz) permette di essere notati più in fretta nella propria espressione, permette un’esibizione più brillante, quindi di catturare l’attenzione di un pubblico più ampio e rubarne l’approvazione. Mi vengono in mente anche i colori forti e appariscenti dei vestiti oppure i gusti intensi (molto salati o zuccherati) degli alimenti che ormai siamo abituati a consumare e che sono dannosi, soprattutto per i bambini, perché ci impediscono di percepire il gusto autentico del cibo, la sua vibrazione profonda.

L’accordatura a 432 Hz e altri elementi di Translational Music ci riportano a una condivisione più femminile, in cui non c’è classifica, non c’è giudizio. Soltanto la condivisione permette a ciascuno di risuonare con ciò che è nutriente per sé in questo momento. Gli effetti di cui ricevo riscontro ne sono una conferma, perché uno stesso brano può favorire in ciascuno di noi il risveglio o il rilassamento: c’è chi lo utilizza all’alba per accompagnare il risveglio del corpo e della mente, c’è chi invece vi riconosce potenzialità utili a facilitare la calma e il riposo.

Mi viene in mente quanto rimasi sorpreso scoprendo che molti brani che avevo creato ispirato da vibrazioni di nascita e di vita (per esempio, The Miracle of Life, Forza Vitale e anche Gratitude) erano stati subito utilizzati da alcuni operatori come accompagnamento al morente.

Tutto ciò può sembrarci inusuale per la cultura in cui siamo immersi e per il tipo di fruizione dei concerti a cui siamo abituati a partecipare, ma se proviamo a tornare al mondo delle nostre cellule percepiamo esattamente questa sensazione. Nel corpo non esistono cellule più belle o più potenti di altre. In questo preciso istante nel nostro corpo ci sono cellule che stanno morendo, altre che grazie a queste possono nascere e rigenerare i tessuti; esistono cellule giovani e cellule vecchie, alcune stanno causando un malessere, altre sono leggere, ma tutte restano fondamentali per il nostro equilibrio generale. Pensa ai meravigliosi coni e bastoncelli della retina dell’occhio: potrebbero essere più importanti di una caliciforme che sta secernendo muco nell’intestino? Immagina per un attimo come sarebbe il nostro corpo se al momento della nascita ogni cellula avesse deciso di differenziarsi in un tessuto dell’occhio: non potremmo muoverci, respirare, gustare, annusare, ascoltare, abbracciare…

Proprio grazie all’armonia di questa diversità e alla natura innata di ciascun componente, che lo porta a condividere con tutti gli altri le vibrazioni, i nutrienti, le emozioni, le gioie, gli imprevisti di ogni attimo, fluisce in noi la straordinaria sinfonia della vita. Siamo nati con queste caratteristiche intrinseche che possiamo percepire in ogni nostra cellula e ciò può farci ben sperare per il futuro della nostra umanità. Io credo che riscoprendo valori antichi e profondi come la condivisione, l’accettazione del diverso come proprio arricchimento, il mutuo soccorso, il cerchio, il contatto fisico, l’ascolto, la gentilezza, la cura, potremo soltanto accelerare questo processo naturale di riscoperta della natura autentica dell’uomo.
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Invito all’ascolto




Ho preparato per te questa sezione in cui ti accompagno all’ascolto della mia musica. Come già nel testo, ho riportato in grassetto i brani e gli album che troverai nella sezione del mio sito a te riservata a cui puoi accedere tramite il link o il QR code a p. 200.

Il primo album, quello che mi ha cambiato la vita arrivando direttamente dal cielo, è stato “Translational Music”. Nel giro di pochi mesi ho scelto i brani più belli, composti da quando avevo iniziato a scrivere sul pentagramma (qualche centinaio!), sentendo subito quale doveva essere l’ordine da inserire nel CD. È stato registrato a Villa Piazzo di Pettinengo, nell’estate del 2013, durante alcune sessioni in cui trascorrevo più tempo a ringraziare e piangere di gioia che a suonare.

Questo album è stato così descritto da Bruce Lipton:

“‘Translational Music’ supporta il cambiamento ai livelli più profondi del subconscio. È una colonna sonora per un profondo viaggio di trasformazione che offre i migliori benefici al tuo stato mentale, anche dopo la fine dell’ascolto. È scientificamente provato che la terapia musicale favorisce il rilassamento e aumenta la salute invertendo gli effetti dannosi dello stress cronico. La musica serena e avvolgente di Emiliano è una potente prescrizione per aumentare l’attività delle onde alfa del cervello, che a loro volta abbassano la pressione sanguigna, il ritmo respiratorio e il battito cardiaco mentre rinforzano il sistema immunitario.”

In questo album di pianoforte, troverai dodici brani tra cui Gratitude, composta nel pomeriggio del 24 marzo 2013 durante un profondo stato di gratitudine creato dalla ricchezza donata dalle mie bambine nel corso di una splendida domenica primaverile, al termine della quale mi sono goduto un momento di solitudine e introspezione. Lo stato di gratitudine crea secondo me la miglior condizione di benessere per il nostro corpo, le nostre cellule e l’umanità intera;

il brano Shamanic Meditation, che rappresenta le vibrazioni delle mie cellule dopo un ritiro sciamanico così intenso che ho fatto fatica a tornare alla vita di tutti i giorni. È sempre un piacere riassaporare quei momenti di profonda spiritualità ripercorrendo questa melodia arrivata magicamente dal cuore;

Yellow e Father and Daughter Healing, dedicate alle mie figlie Martina e Chiara;

Eleganza, dedicato a mia sorella Cristina, in cui celebro l’ordine e l’eleganza presenti in natura, che creano sempre uno stato di benessere a livello cellulare;

Malachite, dedicata al mio cristallo preferito, di colore verde in risonanza con il chakra del cuore;

Luna, che descrive l’energia femminile, la malinconia e la notte come vibrazioni profonde che ci inducono a livello cellulare a contattare livelli più profondi del nostro essere, per creare uno stato di preghiera e meditazione indispensabili per il nostro benessere;

Occasione Perduta, la colonna sonora dei momenti imprevisti che si rivelano poi occasioni di cambiamento e di crescita;

Celebration, composta direttamente durante le registrazioni per celebrare l’avverarsi di un sogno quale è stato realizzare questo CD. Con la musica ripercorro in un secondo tutte le immagini e le splendide persone che mi hanno accompagnato in questo meraviglioso viaggio e con una bella risata delle mie bambine entro in uno stato di profondo ringraziamento per aver ricevuto un dono così grande.

Nella sezione del sito a te riservata potrai ascoltare Gratitude.

Nel mio secondo album, “Wingprinting”, registrato nel 2015 sempre a Villa Piazzo, ho aggiunto il violoncello di Lorena Borsetti e la registrazione binaurale 3D di Franko Russo, una tecnologia che si avvale di un microfono a forma di testa con le orecchie di gomma che registra come il nostro sistema uditivo e che ci permette di essere teletrasportati in auditorium se lo ascoltiamo a occhi chiusi con le cuffie.

Questo album celebra il ciclo della vita, la nascita e la rinascita di ciascuno di noi, il bruco che diventa farfalla.

Bruce Lipton lo descrive così:

“‘Wingprinting’ è un progetto creato per supportare la più alta evoluzione di una vita nuova: un neonato che sta sperimentando le sensazioni per la prima volta nel grembo della sua mamma; un individuo che sta rinascendo e si prepara a volare come una farfalla oltre le sue vecchie credenze… per diventare un’altra anima che contribuisce al futuro dell’umanità pronta a fare il salto evolutivo per sperimentare una vita nella luce e nella gioia dell’amore!

“Grazie infinite per la bella musica che doni al nostro pianeta! ‘Wingprinting’ è un bellissimo e salutare strumento per un animo umano che vuole rinascere.

“Apprezzo profondamente i tuoi meravigliosi sforzi nel donare aiuto ai genitori che coscientemente vivono il ruolo di insegnanti che modellano il futuro dei loro figli, che, a loro volta, creeranno il futuro della nostra intera civiltà.”

Il CD inizia con le campane tibetane che creano il vuoto prima del concepimento e poi si apre con Miracle of Life, il momento in cui un ovulo e uno spermatozoo si incontrano con così tanto amore che non possono fare a meno di portare sulla Terra una nuova vita.

In questo album troverai anche Honeymoon Effect, che descrive come possiamo vivere il meraviglioso effetto della luna di miele con ognuna delle nostre cellule, una piena celebrazione dell’amore.

Poi il brano Maternità, Squarcio di Luce e Daniza, dedicati rispettivamente alla gravidanza, al parto e all’amore tra mamma e figlio, una vibrazione unica in natura.

Nella sezione del sito a te riservata potrai trovare anche il mio primo concerto pianoforte e violoncello al Castello di Barolo.

Dopo aver dedicato i primi due album alla gratitudine dell’Universo e al ciclo della vita, ho sentito di dover tradurre in musica il segreto della vita: il movimento. Senza movimento non c’è vita, le nostre cellule sono morte come quelle che ho studiato sui libri e questo mi sembra un elemento importante, che l’arte può donare alla scienza per espandere la nostra conoscenza della mente con quella del cuore. Nell’album “La Danza della Vita” ho voluto tradurre il movimento della pace, della crescita (Growin Up), della forza della natura (Lotus Flower), del femminile nell’uomo e nella donna (Two Moons), del perdono.

Questo album è stato descritto così da Bruce Lipton:

“È un onore per me presentarvi ‘La Danza della Vita’ di Emiliano Toso, un’esperienza completa e intima che produce un viaggio interiore di guarigione e trasformazione. La scienza rivela che la musica coinvolge il circuito emozionale del nostro cervello che può invertire gli effetti dannosi dello stress, il principale fattore che contribuisce fino al 90 per cento della malattia. Questa bella raccolta di sereni paesaggi sonori di Emiliano offre un potente ambiente di riduzione dello stress che riduce le frequenze cerebrali EEG e si esprime a livello cellulare come sentimento di calore interiore, armonia e rilassamento. La musica per l’anima della ‘Danza della Vita’ è una potente prescrizione per riportare salute, riempire il tuo cuore e riaccendere la tua passione per la vita.”

Potrai utilizzare questi brani per risvegliare il tuo entusiasmo per la vita, risentire il movimento del tuo corpo, delle tue emozioni, della tua anima. Molti operatori mi scrivono a proposito degli effetti terapeutici su persone che vogliono ritrovare la gioia di vivere e il benessere legato alle emozioni.

Nella sezione del sito a te riservata potrai ascoltare un estratto del concerto “La Danza della Vita” di Biella e il brano Pace, composto il 26 dicembre 2013, e che descrivo così:

“Rallenta, fermati, respira. Il processo che porta al rilassamento del nostro corpo è lo stesso che crea la pace universale. Concepiamo questo stato di quiete e silenzio in ognuna delle nostre cellule per diffondere in risonanza queste vibrazioni a tutto l’Universo di cui facciamo parte.”

Due anni più tardi ho pensato di dedicare un intero album all’amore. È nato “Love Seeds”, descritto dal dottor Franco Berrino come una musica che rilassa la mente per nutrire le nostre cellule e la nostra parte più spirituale, donandoci pace, benessere e salute.

La dottoressa Daniela Lucangeli, a cui è dedicato il brano Bruco e Farfalla, dopo aver ascoltato l’album ha rilasciato questa bellissima suggestione:

“C’è uno strano fenomeno che mi accade ascoltando la tua musica… come una specie di sinestesia tra suoni ed emozioni… una specie di travaso… Ascolto e non so più se ascolto fuori o dentro… fuori di me o dentro di me… E sta in questo credo l’incanto della tua arte… Fuori e dentro in un’unica vibrazione… suoni e silenzio interiore… mai fracasso emotivo… vuoti e pieni… pieni e vuoti… Un fluire che fluisce… non si arresta… non inciampa… Come il respirare… così accade… Accade che ascoltando la tua musica ciascuno finisca per sentire il proprio stesso cuore.”

Durante il lockdown ho camminato molto nei boschi vicino a casa, entrando in profonda sintonia con gli alberi e la natura. Con l’aiuto di papà Orazio, poi, ho costruito la Casa della Musica, uno spazio in cui far risuonare il mio pianoforte ed essere ispirato nella mia creatività. Proprio qui ho potuto registrare un doppio album per piano solo, “L’Albero della Musica”, in cui traduco in musica il mio movimento di radicamento ed entra in gioco un nuovo elemento nella mia musica: la forza. Con questo album potrai sentire fluire dentro di te movimenti come il lasciare andare (Foliage), il radicarsi (Le mie Radici), l’espansione verso il sole. Lasciati avvolgere dall’immagine della copertina: entrerai nel cielo attraverso il tronco di un albero per sentire tutta la sua forza e il suo amore.

All’interno potrai trovare anche il brano Insieme, dedicato a Ezio Bosso, e Waterlife, la colonna sonora di un bellissimo cortometraggio dedicato all’acqua e alla vita, girato a Venezia con la ballerina solista della scala Beatrice Carbone.

Oltre a questi grandi progetti, ho realizzato altri album dedicati a diversi temi, fra cui:

“Suono di Neve”, che comprende il brano Portrait, è ispirato ai bambini ed è molto delicato, suonato al pianoforte;

la raccolta “I’m Home”, un’opera terapeutica della durata di tre ore, creata con Daniel Lumera insieme ad altri quattro musicisti: chitarra, flauto, violoncello e violino, oltre al mio pianoforte. È un viaggio attraverso i nostri sette corpi per una ricerca di benessere e consapevolezza grazie alla meditazione;

“Donne in Rinascita”, dedicato alla meravigliosa forza delle donne, che arrivate a una certa età rinascono in modo inaspettato, come la primavera a novembre. Qui troverai, oltre al pianoforte, il violoncello, il violino e la chitarra, la voce narrante di Valentina Veratrina in alcuni brani dell’album;

“In questo luogo di Stelle” nasce dalla collaborazione con Cristiana Caria, direttrice della International Initiation School e dedicato alle 22 lettere dell’alfabeto ebraico, gli archetipi della creazione dell’Universo.

Ora che ho accompagnato la tua mente attraverso le mie opere, lascio che il tuo cuore possa immergersi nella musica in modo che tu possa respirarla e diventare tu stesso musica, così come è realmente per ogni nostra cellula.

https://emilianotososhop.it/pages/contenutiesclusivi
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