Il Jazz

I presupposti alla musica jazz vanno ricercati nelle culture africana ed europea trapiantate nel continente americano durante i secoli XVII, XVIII e XIX. 

Dall’Africa la popolazione di colore portò esperienze di culture antichissime, una concezione musicale radicalmente diversa da quella europea nella quale, durante la sua evoluzione, prevalsero le componenti melodiche ed armoniche. Nel continente africano s’era invece evoluto un sistema musicale di eguale complessità ma basato sul ritmo. Ecco quindi l’apparire di un ibrido che comprende elementi di entrambe i mondi. Trapiantato in America l'africano dovette convertirsi al Credo Cristiano acquisendo di conseguenza le abitudini musicali e religiose della comunità protestante. Ciò avvenne in maniera originale e per molti versi singolare: gli elementi africani, mai del tutto dimenticati, si fusero con quelli occidentali dando vita ad un repertorio nuovo ed indipendente, bellissimo melodicamente e, nel contempo, di grande vitalità ritmica: gli Spiritual
. 

Dal punto di vista musicale l'america bianca fu particolarmente restrittiva, impedendo qualsiasi forma di “evasione” giacché riteneva che il canto e la danza favorissero gli istinti alla ribellione. Tollerò, oltre al canto religioso, solamente quei canti che risultavano utili alla produzione, quei motivi  che eseguiti durante il lavoro aiutavano l'afroamericano a sopportare le lunghe giornate nei campi. Si diffusero quindi una grande quantità di ritornelli con i quali i braccianti sincronizzavano i movimenti ed il trasporto dei carichi, passati alla storia con il nome di Work-song. 

Con l’emancipazione gli schiavi ebbero la libertà ma la loro condizione non migliorò. Alcuni rimasero liberi, anagraficamente, ma schiavi di fatto nelle stesse piantagioni dove erano sempre vissuti; altri intrapresero una vita errabonda, sbandata, priva di riferimenti solidi, una vita passata a girare fra una località e l’altra saltando sui treni merci quando questi rallentavano in prossimità delle stazioni cantando nuove ed altrettanto angosciose miserie. Gli “Hobo”, così si chiamano questi vagabondi cantastorie, trasmetteranno un nuovo repertorio che influirà in maniera determinate nelle vicende musicali del nostro secolo. Da loro infatti nascerà la musica espressione delle più profonde tristezze e depressioni della comunità negra d’America, l’aspetto profano della loro esistenza: il Blues. 

Verso la fine del XIX secolo, nei bassifondi degli stati del sud, si diffonde un nuovo genere musicale, il Ragtime. Questo segna un grande progresso rispetto al passato poiché è costituito essenzialmente da musica pianistica
 messa per iscritto; di conseguenza doveva essere eseguita da musicisti con una preparazione strumentale piuttosto solida. I negri delle precedenti generazioni erano infatti essenzialmente autodidatti e suonavano gli strumenti avuti dai bianchi adattandoli al loro mondo musicale, un mondo che, come tutte le espressioni popolari, non prevedeva spartiti o regole accademiche. 

Il centro culturale ed economico più importante del sud degli Stati Uniti era New Orleans, città costruita su delta del Mississippi ed importantissimo porto sia civile, sia militare. Qui confluirono le influenze di innumerevoli culture: quella anglosassone, quella francese con le proprie bande militari, quella italiana ricca di musica operistica, quella ispanica con frenetiche danze caraìbiche delle quali la più famosa fu l’Habanera. Il jazz nacque in questo groviglio di razze e costumi, prese vita dall’incontro dei queste espressioni con il repertorio folcloristico della comunità afro-americana. I primi gruppi erano formati da una “front line” con gli strumenti della banda militare (clarinetto, tromba e trombone) e da una sezione ritmica che in genere prevedeva il pianoforte, le percussioni, il basso tuba (poi sostituito dal contrabbasso). Suonavano brani ragtime e canzonette di successo improvvisando e personalizzando i brani seguendo l’estro del momento. Realizzavano in pratica un’improvvisazione collettiva con la tromba che guidava l’insieme, il clarinetto che si produceva in variazioni sul registro acuto ed il trombone che completava il tutto con semplici frasi nel registro grave. Questo stile, che prende il nome dalla città in cui si sviluppò (stile New Orleans) non si sa bene quando nacque (primi anni del secolo) ma di certo durò sino agli anni venti quando, con un’ordinanza del Sindaco venne chiuso il quartiere dei divertimenti ed i maggiori musicisti seguirono un più ampio flusso migratorio della popolazione negra verso le metropoli industrializzate del Nord. 

In questo nuovo ambiente il jazz si adattò al clima dinamico e frenetico caratteristico di quegli anni. Grazie ad un grande musicista quale Louis Amstrong divenne più solistico, le improvvisazioni si fecero più lunghe e meno legate alla melodia principale. Nella Chicago dei boss della mafia, del proibizionismo, dei “bulli” e delle “pupe”, delle grandi masse operaie relegate in ghetti miserevoli e malfamati, il jazz compì il grande passo divenendo, da espressione folcloristica del sud degli U.S. una musica di interesse nazionale. Un pubblico bianco infatti l’andava scoprendo e con esso la nascente industria discografica.

La crisi del ’29 segnò profondamente la vita americana. Negli anni trenta nel cinema e nella musica prevalse il desiderio di evasione, la ricerca di un lusso che nella vita quotidiana era precluso. Il jazz è ora prodotto da grandi orchestre
 - sia bianche che negre - le quali si esibiscono in enormi sale da ballo che, grazie alle dirette radiofoniche, divengono famose in tutta la Nazione. La loro musica è meglio conosciuta come Swing, e tutti gli anni trenta sono definiti come la “Swing Era”. È un jazz al quale sono state tolte tutte le asperità tipiche delle espressioni afro-americane, è un jazz zuccheroso e commerciale, pronto per essere “venduto” in ogni casa. Ogni brano, in quanto operazione commerciale ed industriale, doveva garantire guadagni che non potevano essere messi a rischio finanziando qualcosa di nuovo, di diverso, di creativo; prevalse dunque l’omologazione a modelli di provato successo popolare
. 

A New York, città che da oltre un decennio era il centro musicale più vivo e ricco degli states, avverrà la successiva trasformazione del jazz che negli anni quaranta assumerà le caratteristiche di una vera e propria musica d’arte. I musicisti per vivere erano costretti a lavorare sino alla mezzanotte nelle orchestre commerciali, poi, terminati gli obblighi contrattuali, usavano ritrovarsi in piccoli localetti della 12a strada per suonare in libertà, senza dover accontentare un pubblico desideroso soltanto di motivetti di successo. Il loro jazz era quasi esclusivamente improvvisato, basato su armonie estremamente avanzate e su scale inusuali; il tutto era eseguito a velocità vertiginosa per esprimere una rabbia che, ancora nel secondo dopoguerra, trovava nutrimento nelle quotidiane discriminazioni razziali con le quali l’americano negro era costretto a convivere. Il Bebop - così venne definito questo stile dalle sillabe che onomatopeicamente imitavano il nuovo modo di fraseggiare - sconvolgeva le vecchie canzoni: il tema era eseguito quasi “per proforma” dai fiati all’unisono, seguivano poi i soli improvvisati dai quali nessuno era escluso, compresa la batteria, si concludeva rieseguendo il tema finale. Re incontrastato di questi anni e, per molti versi di tutto il jazz moderno, fu Charlie Parker. 
Grande sassofonista, suonò con uno stile personalissimo che fu imitato da chiunque volesse fare del jazz; le sue improvvisazioni furono lo specchio di una vita minata dagli eccessi dell’alcol e della droga, una vita finita a soli trentacinque anni e divenuta, purtroppo, modello per la generazione di negri americani che visse a cavallo degli anni ’40 e ’50. Di lui non sono comunque importanti gli eccessi; sono fondamentali i suoi dischi ed i suoi soli dai quali angosce ed energie emergono con una crudezza mai espressa prima. Con lui suonarono tutti i più grandi “boppers” dello scenario musicale americano; ricordiamo Dizzy Gillespie, trombettista pirotecnico ed esuberante; Max Roach, uno dei creatori della batteria moderna; Miles Davis, che successivamente si affermerà come il maggiore esponente del jazz californiano, il “cool jazz”
. Gli anni cinquanta si distinguono per ulteriori trasformazioni: durante il primo lustro si assiste ad un raffreddamento delle energie musicali con il già citato cool jazz, successivamente l’interesse torna nuovamente a New York poiché sul finire del decennio con l’apparire dell’Hard Bop, si diffonde un ulteriore stile musicale. Questa nuova corrente si definisce dura, aspra, vicina come intensità espressiva al primo bop, ma stilisticamente molto evoluta e molto difficile da seguire qualora non si abbia un orecchio e una cultura musicale abbastanza maturi. 

Come era già accaduto durante gli anni trenta, il cool è conseguenza immediata dell’interesse che un nuovo pubblico bianco prova per il jazz moderno, per il bop. Interesse che comporta un attenuarsi delle tensioni musicali, un fraseggiare sommesso e raffinato, più adatto ai club intellettuali frequentati dalla borghesia californiana ove i più noti jazzisti sono chiamati ad esibirsi. Con l’hard bop è l’anima negra a riprendere il sopravvento, riavvicinandosi al blues ed affermando energicamente i caratteri peculiari della musicalità africana. 

Il Jazz non è più una musica di massa, è una musica che raccoglie consensi da un pubblico selezionato e beneficia di canali distributivi specializzati. È una musica che inoltre non finisce mai di rinnovarsi fondendosi continuamente con altri generi come è avvenuto con il Rock (Jazz-Rock), con i ritmi sudamericani (Bossa nova e Latin jazz), con la musica da discoteca (Acid-Jazz). 

� Ricapitolando: la musica europea era, ed è, maggiormente sviluppata nelle armonie e nelle melodie, quella africana presentava melodie più elementari ma era di gran lunga più evoluta dal punto di vista ritmico. Mentre nelle corti europee sovrapponendo più melodie si sperimentava la polifonia, nei villaggi africani culture millenarie sovrapponevano scansioni ritmiche complesse realizzando poliritmie che tutt’oggi etnomusicologi e musicisti occidentali faticano a comprendere nel pieno dei propri significati. Ogni espressione musicale afro-americana, di conseguenza,  porterà con se un rilevante impulso ritmico; il ritmo sarà la sua forza ed il suo elemento distintivo. Dal punto di vista melodico la musica del continente africano è in genere basata su scale di cinque suoni mentre la teoria occidentale prevede scale diatoniche di sette gradi, questo comportò la difficoltà nei negri in America di intonare alcune note non presenti nel loro sistema musicale e la nascita di una scala particolare che volutamente “stona” determinati intervalli. La “scala blues”, così venne definita, è quindi alla base di quel “blues feeling” da decenni nutrimento espressivo del jazz e di tanta musica rock e pop. 


� Anche se nei locali più capienti poteva essere presentata da un’orchestrina.


� Vengono generalmente definite “Big Band”, l’organico tipo prevedeva (e prevede) cinque sax, quattro trombe e quattro tromboni, basso, piano, chitarra, batteria. Quelle più commerciali comprendevano anche una sezione di strumenti ad arco per realizzare brani sentimentali con un maggior effetto sul pubblico. È da notare come il jazz si sia trasformato: negli anni dieci e venti il gruppo tipico era il quintetto o al massimo l’ottetto; ora si esibiscono orchestre di venti e più elementi che impongono un genere musicale privo di estemporaneità ma, di conseguenza, ben orchestrato ed obbligato in ogni suo momento (vale a dire “soli” non improvvisati e rigidamente distribuiti durante il brano). 


� Con ciò non voglio comunque esprimere un giudizio negativo sul jazz degli anni trenta, le influenze spersonalizzanti dell’industria musicale sono una costante alla quale ci siamo abituati ed il commercio è un “qualcosa” del quale non possiamo più fare a meno, è implicito che la musica si adegui a questo stato di fatto. La “swing music”, in quanto espressione di tutta l’America, semplicemente non esprime più valori rivoluzionari e sfoghi per le miserie della vita. Le orchestre negre conservarono in verità  un sound più energico ed un più spiccato “blues feeling”.


� Un bop più freddo e distaccato com’è tradizione in tutte le musiche  che provengono dalla West Coast.





