L’universo musicale del melodramma: opera seria ed opera buffa

Lo sviluppo del melodramma costituisce, a detta di molti, uno degli eventi più significativi della storia della musica occidentale. Lo studioso E.Fubini, che pone in relazione la nascita del melodramma con lo sviluppo dell’armonia, pone l’accento sul collegamento tra questi due eventi. 

Scrive: “Due episodi hanno contrassegnato l’inizio di una nuova era nella storia della musica: l’invenzione dell’armonia e l’invenzione del melodramma.Tutte le polemiche sulla musica svoltesi nel Seicento e Settecento hanno avuto origine da questi due eventi rivoluzionari che hanno polarizzato l’attenzione dei filosofi, dei letterati e del pubblico colto.Armonia e melodramma nascono non a caso contemporaneamente, dal momento che il melodramma implica necessariamente un accompagnamento musicale che consenta e favorisca una successione temporale dei dialoghi e dell’azione drammatica, ciò che la polifonia con il suo sovrapporsi parallelo di più voci svolgentesi contemporaneamente non poteva permettere.Questa rivoluzione (…) ha allo stesso tempo creato un gran numero di problemi estetici, filosofici e musicali , e persino matematici e acustici, di cui si trova l’eco negli innumerevoli articoli, opuscoli, pamphlet, trattati che abbondano nel Seicento e Settecento”
L’attenzione degli intellettuali , tra ‘600 e ‘700, per l’opera ci introduce dunque ad una riflessione intorno a questioni che accompagnano fin dalle origini il percorso della musica in Occidente. La consapevolezza di essere posti di fronte ad una novità significativa quale il melodramma induce infatti molti intellettuali, musicisti…ad interrogarsi nuovamente e con strumenti nuovi di indagine intorno a questioni per così dire “fondative” della storia della musica occidentale, quali il valore dell’imitazione e dell’espressione nella musica, la relazione tra musica e poesia, la dignità morale e culturale della musica stessa..

Il dibattito che si accende con particolare forza nell’ambito della musica vocale può essere facilmente collegato alle grandi trasformazioni che investono il teatro musicale e che sono prodotte dalla nascita dell’opera buffa accanto alla più tradizionale opera seria.

L’opera buffa costituisce un elemento di rottura evidente : mentre l’opera seria, strutturata sulla ben nota alternanza di recitativo ed aria da cui emerge lo spirito nobile ed austero della composizione, mette in scena eroi dell’universo mitico e della storia antica, con situazioni nelle quali il pubblico di corte ama riconoscere se stesso, nella generale esaltazione di virtù “alte” quali la fedeltà, il coraggio, lo spirito di sacrificio…, l’opera buffa apre lo spettatore ad un altro universo espressivo ed umano.

In uno stile “facile” ed agile, incline alla contabilità,e caratterizzata da melodie non di rado legate al ritmo i danza, l’opera buffa mette in scena la vita quotidiana; i suoi protagonisti sono spesso legati al mondo popolare-borghese, dove si intrecciano vicende nelle quali la risoluzione dei problemi non è dipendente da interventi di forze soprannaturali ma dall’ordine delle cose di questo mondo.

C’è dunque, nell’opera buffa, una tendenza ad esaltare la naturalità che è , nello stesso tempo, semplicità ed immediatezza della melodia e semplicità ed immediatezza delle situazioni umane che si vogliono rappresentare.

Scrive in proposito G. Pestelli:

“II due mondi, opera seria ed opera buffa, a metà secolo sono così diversi sul piano musicale che si richiamano a istituti linguistici autonomi: lo si vede bene quando l’opera buffa fa il verso a quella seria, secondo un gusto per la parodia che l’accompagna fino dalle origini; si assume il linguaggio dell’opera seria (virtuosismi vocali, ampi intervalli fra il registro acuto e quello grave, recitativi accompagnati) per denotare un non borghese , un nobile, un militare di alto grado;oppure ironicamente per individuare all’altro estremo della scale sociale un popolano o un borghese che per stoltezza si gonfiano a situazioni più grandi di loro: l’artificio (cioè arte consumatissima) del virtuosismo vocale è còlto in questo contesto come infrazione alla naturalezza del comportamento e del sentire.

Se l’elemento della naturalità diventa centrale nella relazione antagonistica tra opera seria ed opera buffa possiamo leggere tutto ciò come espressione di una generale trasformazione culturale che vede , nel ‘700, un rinnovamento della nozione di razionalità

Il passaggio al ‘700 possiamo collocarlo come progressiva revisione dell’idea secentesca di razionalità nella direzione di una più forte interazione con l’idea di naturalità. Basta leggere quanto nel Discorso Preliminare dell’Enciclopedia delle Scienze , delle Arti e dei Mestieri, si dice a proposito della distinzione tra “sistema” e “spirito sistematico”. Il termine sistema riguarda una sorta di irrigidimento dogmatico della ragione che finisce per tradurre la sua azione in un continuo misconoscimento della concretezza del mondo ; al contrario, l’uso della razionalità ,che rientra nel grande progetto di rifondazione del sapere promosso dagli enciclopedisti, si concretizza nella spirito sistematico, con cui si allude ad una ragione che si misura con la concretezza e che coglie e misura se stessa in un continuo e produttivo confronto con il mondo dell’esperienza.





  esperienza

RAGIONE


  gusto





sentimento

Proviamo allora a pensare a quanto avviene nell’ambito della musica strumentale: ci riferiamo allo stile galante , sul quale riflette J.A.Scheibe in uno scritto pubblicato nella rivista “Der critischer Musikus” (1737). Lo scrittore critica la produzione musicale di Bach che viene accusato di eccedere nella complicazione contrappuntistica, con grave danno per la componente melodica, e di mortificare l’elemento della piacevolezza, della spontaneità, dell’immediatezza, insomma, dell’evento artistico.

Lo stile galante punta, infatti, a restituire alla natura il ruolo di ispirazione per il compositore che deve, con l’arte , abbellirla, valorizzarla, e non misconoscerla o soffocarla. L’esperienza artistica viene ripensata all’insegna della “facilità”: facile l’ascolto di una melodia, il cui andamento deve saper suscitare il piacere nell’ascoltatore attraverso il sentimento della conciliazione e facile, in certo senso, pure l’esecuzione del brano per un “musicista” anche dilettante che si deve poter accostare alla musica con semplicità e soddisfazione.

Scrive G.Pestelli :

“Anche nelle raccolte di sonate e concerti , la gloria del principe o del cardinale non è più l’unico oggetto delle dediche e “dilettanti conoscitori” sono spesso menzionati insieme; la “facilità” diviene un requisito importante, e alcuni cataloghi editoriali indicano accanto ai titoli classifiche di “facile”, “molto facile”, “semifacile”; qualche raccolta è generosamente indicata per “esecutori abili e non abili”, ma sono chiaramente gli ultimi ad essere avvantaggiati. Nasce una sorta di “sonatismo delle dame”: Ch.Nichelmann pubblica (Norimberga 1749,1760) Brevi sonate da cembalo ad uso di chi ama il cembalo massime delle dame, G.A.Paganelli (Amsterdam 1757) chiama le 6 Sonatines pour le clavecin “Divertissement de le beau sexe”, e varie sono le sonate “à l’usage des Dames” di C.Ph.E.Bach”

Il Settecento e la polemica intorno all’opera

Il teatro musicale incontra un successo di pubblico particolarmente forte a partire dalla seconda metà del XVII secolo, dopo che la rappresentazione delle opere si trasforma da evento artistico legato alla corte e riservato ad un pubblico necessariamente elitario ad evento più popolare, condizionato da fattori che finiscono per decretarne lo sviluppo consistente ma anche, talvolta, la degenerazione. Infatti il melodramma diventa una specie di universo creativo nel quale si intrecciano fattori diversi quali :l’attività dei poeti ,autori dei libretti, impegnati a realizzare con i loro versi la verosimiglianza dell’azione teatrale e la coerenza espressiva con la componente musicale oppure l’attenzione del pubblico nei confronti della spettacolarità del teatro musicale, dipendente, in questo, dalla presenza del cantante di successo, dell’utilizzo di arie famose non di rado inserite artificialmente all’interno di una rappresentazione, della quantità di artifici scenografici (il tutto , a volte, a scapito della coerenza interna dell’opera stessa).

La degenerazione del teatro musicale comincia a diventare motivo di riflessione o addirittura di appassionate ed aspre polemiche : ciò che fa da spinta motrice a questo dibattere continuo intorno all’opera è probabilmente la consapevolezza di parlare di una forma d’arte che ,proprio per il coinvolgimento del vasto pubblico,più delle altre esercita un ruolo importante nella formazione di una coscienza collettiva. Di discute sull’opera, dunque, perché si comprende che il teatro musicale può essere il luogo di una rigenerazione morale e civile che molti intellettuali del tempo auspicano ed attendono con convinzione.

Nel 1706 , nel trattato “Della perfetta poesia italiana” Ludovico Antonio Muratori sferra l’attacco forse più duro ed intransigente nei confronti del teatro musicale del tempo.

· Nel XVIII secolo il dibattito intorno alla dignità delle arti si fa serrato e produce innumerevoli polemiche. Letterati, artisti ed intellettuali in genere affrontano, spesso, la questione interrogandosi sulla relazione tra l’arte e la verità , oppure sulla sua capacità di essere fonte di educazione morale e civile per il popolo, oppure , ancora, sulla natura della sua fruizione da parte del pubblico.

· Nel XVIII secolo la concezione dell’arte vive una trasformazione particolarmente importante, da un’estetica della descrizione ad un’estetica della creazione: da questo punto di vista la musica ,tra le varie arti, è forse quella destinata ad acquisire progressivamente un ruolo di rilievo nell’interesse degli studiosi, in forza del carattere non concettuale del suo linguaggio

· L’Enciclopedia e le polemiche sulla musicaPRIVATE 
Si nota un grande interesse all’interno dell’Enciclopedia per la musica (su 5O.OOO voci più di 8OO riguardano in modo diretto la musica), anche se quasi nessuno degli enciclopedisti interessati a questo argomento risulta essere un professionista della composizione o dell’esecuzione musicale. Inoltre notiamo che le voci dedicate alla musica sono affidate a collaboratori di primo piano come Rousseau, d’Alembert, Diderot.. e che buona parte del Discorso Preliminare è dedicato a questo argomento dallo stesso d’Alembert.

Molte le tematiche intorno alle quali si animano i dibattiti:

1-Il valore del concetto di imitazione e di espressione nella musica

2-La coesistenza tra musica e poesia

3-L’origine del contrappunto

4-Il valore della musica strumentale rispetto a quella vocale

5-La dignità culturale e morale del melodramma

L’interesse per la musica ,nel Settecento non nasce però solo nell’ambiente degli enciclopedisti.Già nel primo Settecento ferve la polemica tra sostenitori della musica italiana e sostenitori della musica francese; si discute animatamente poi intorno a questioni quali:

La querelle des Bouffons

E’ stata la disputa più popolare della Francia del Settecento.Oggetto della discussione il Melodramma, che si era andato affermando fin dal Seicento come la forma musicale intorno alla quale ruotavano tutte le altre, e che nonostante le critiche di teorici di formazione razionalista, era diventato la forma di spettacolo prediletta dalle classi colte. Il gusto del pubblico colto si divide ben presto tra i fautori del melodramma di gusto italiano e l’opera in stile francese . In particolare la disputa trova due avversari in Raguenet che nel 17O2 prende posizione a favore della musica italiana ,ritenuta più espressiva e capace di sollecitare le emozioni, e in Lecerf che nel 17O4 contrappone la solenne compostezza della musica di Lully alla superficialità e frivolezza della musica italiana.

Gli enciclopedisti sembrano decisi fautori del gusto italiano: in particolare Rousseau difende con forza la musica italiana e ,in particolare, l’opera buffa

· Per Rameau (illustre teorico e compositore legato alla tradizione pitagorico-razionalistica) la musica è fondata essenzialmente sull’armonia ed è essenzialmente la più diretta espressione dell’armonia divina che si manifesta attraverso le leggi matematiche.

· Per gli enciclopedisti si tratta di operare una laicizzazione delle idee di Rameau , per liberarle da dogmatismi di sapore cartesiano : la musica ,ricorda d’Alembert, è arte e pertanto ha a che fare con il gusto e non con la ragione, e il gusto come organo della fruizione artistica non ha regole formulabili sul modello di quelle delle scienze. E’ quindi facilmente immaginabile la tendenza degli enciclopedisti a preferire la melodia all’armonia.
· A questo proposito scrive d’Alembert:” Preferire gli effetti dell’armonia a quelli della melodia , con il pretesto che una è il fondamento dell’altra, è come se si volesse sostenere che le fondamenta di una casa sono il luogo più piacevole per abitarci perché sopra vi poggia tutto l’edificio.”

PRIVATE Rousseau critico del razionalismoTC  \l 1 "Rousseau critico del razionalismo"
Nell’ambito dell’estetica musicale Rousseau appare a prima vita come uno dei tanti sostenitori del gusto italiano, in nome di un netto prevalere della melodia sulle pesantezze dell’armonia, e con una speciale predilezione per la musica vocale rispetto a quella strumentale, vista ancora come un piacevole arabesco privo di significato. Questa posizione trova un giustificazione teorica nel richiamo ad un’idea della musica primitiva come perfetta e armoniosa fusione di musica e parola (in netto contrasto con l’idea di un progresso, qui si sottolinea un a sorta di degenerazione di cui la musica strumentale è segno evidente!).Nello scritto “Essai sur l’origine des langues” del 1760, si fa cenno ad una lingua poetica originaria in cui la fusione perfetta tra musica e parola si dà come canto che esprime un armonico rapporto tra le emozioni e la ragione. Poi “mano a mano che i bisogno crescono, che gli affari si complicano, che i lumi si diffondono, il linguaggio cambia carattere.Diventa più giusto e meno passionale; sostituisce le idee ai sentimenti; non parla più al cuore ma alla ragione. Per cui l’accento si spegne, l’articolazione si estende; la lingua diventa più esatta, più chiara ma più lenta, più sorda e più fredda”. In questa visione possiamo chiarire la differenza , per Rousseau, che separa melodia da armonia.

La melodia è legata alla naturalità dell’accento e nasce in seno alla società (in questo senso notiamo che in Rousseau, almeno in questo caso, il termine natura non va inteso in opposizione alla società civile).L’armonia, definita nei termini di invenzione “barbara” e “gotica”, è prodotto di una convenzione ed espressione di un dominio della ragione che s’illude di rendere autonoma la musica, che invece dovrebbe sgorgare dal cuore. Inoltre Rousseau sottolinea come l’elemento melodico contenga non solo la forza delle passioni ma anche il tesoro delle varie identità nazionali, mentre le fredde leggi dell’armonia sono le stesse in tutti i luoghi (un esempio è la musica italiana la quale, in sintonia con il carattere di questo popolo, è”dolce, sonora, armoniosa e accentuata più di tutte le altre e queste quattro qualità sono proprio quelle che si convengono di più al canto” (Lettre sur la musique francaise).

La musica , nella sua componente melodica, nel far emergere il mondo emotivo sepolto dalla fredda razionalità sa ,nello stesso tempo, esprimere i sentimenti del popolo entro cui nasce e diventa, quindi, fattore di riscoperta della storicità e dell’identità nazionale del popolo stesso
Diderot e la riflessione sulla musica strumentale

Lo sviluppo in tutta Europa della musica strumentale rende sempre più urgente una riflessione intorno alla questione dell’autonomia del linguaggio musicale. Diderot è l’intellettuale enciclopedista più incline a valutare positivamente il valore autonomo della musica strumentale.A questo proposito ricordiamo che Diderot ha curato ,nell’Enciclopedia, voci relative ai vari strumenti musicali sostenendo che ciascuno di essi presenta un carattere e una personalità ben delineata :“non vi è nessun fenomeno delle natura, nessuna passione , nessun sentimento nel cuore dell’uomo che non si possa imitare con uno strumento...” In alcuni scritti giovanili Diderot esalta il primato della musica per il carattere istintivo ed immediato della sua percezione: nell’ascolto musicale l’io percepisce l’accordo tra i suoni anche senza essere un intenditore, cioè possiede conoscenze senza essere cosciente.(In questo sembra riprendere la definizione data da Leibniz :”musica est arithmetica nescientis se numerare animi”, anche se con un concetto del valore dell’inconscio di ben altra portata). La musica , con il suo carattere di immediatezza , è il linguaggio più originario che l’uomo ha a disposizione; infatti proprio per la suo somiglianza con lo schizzo, lascia all’uomo un ampio margine di libertà nel dispiegare la sua immaginazione e ,in certo senso, lo mette nella condizione di cogliere meglio l’essenza delle cose, in quanto è meno delle altre arti, legate concettualmente al mondo delle cose.

Il nipote di Rameau, che è il personaggio immaginato da Diderot nell’omonimo testo, è dipinto con caratteri indubbiamente negativi, che lo rendono un indegno discendente del grande zio, ma rappresenta anche un soggetto dal forte temperamento musicale e dalle brillanti intuizioni.Nella musica, dice questo personaggio,”niente spirito, niente epigrammi, niente pensieri leggiadri, tutte cose tropo lontane dalla natura schietta.....solo il grido animale della passione può dettarci la linea che fa per noi”.

La riforma di Gluck

L’opera riformatrice di Gluck, che gode della collaborazione del librettista italiano de’Calzabigi, è animata da una concezione razionalistica fondata su concetti di verosimiglianza tra musica ed azione e sulla coerenza tra musica e parola. Nella prefazione all’Alceste del 1767 troviamo gli elementi che caratterizzano sul piano della costruzione drammatica l’opera di Gluck :

· La continuità della vicenda

· La coerenza psicologica dei personaggi

· La semplicità della vicenda che esclude l’utilizzo  della varietà di personaggi secondari, scene esotiche…

· La continuità della narrazione musicale senza le forme chiuse della tradizione(ogni episodio usicale tende prolungarsi nel successivo in un incessante fluire)

· La relazione tra poesia e musica come relazione tra disegno e colore

