L'ottocento

Borghesia, romanticismo, fattore nazionale, esotismo.  

Borghesia. Il nuovo ruolo assunto dalla borghesia nel corso del secolo ha radicalmente modificato i costumi ed i repertori musicali in tutta Europa. La borghesia possiede una propria identità commerciale, imprenditoriale, è un ceto produttivo capace di lasciare la propria impronta  sia nel costume, sia nella cultura. Durante l'ottocento assistiamo quindi all'affermarsi di modi o, per meglio dire, atteggiamenti borghesi in tutti gli aspetti della vita: cambia l'abbigliamento; cambia il modo di salutare e di relazionarsi con gli altri; cambia la vita musicale e, di conseguenza, ciò che i musicisti producono. Il borghese medio, specialmente nel Nord Europa, è un buon consumatore di musica. In ogni famiglia c'è qualcuno che sa suonare uno strumento musicale e si ritiene la musica fondamentale nella crescita e nell'educazione della persona. Un buon salotto non può assolutamente dirsi tale se sprovvisto di un pianoforte. Per capire compiutamente questi concetti bisognerebbe riuscire ad alienarsi dai nostri giorni (quando per ascoltare musica basta semplicemente premere qualche interruttore) e calarsi in una realtà ottocentesca ove per ascoltare musica bisognava prendere uno spartito e suonarsela o farla suonare a qualcuno di casa. Fra borghesi era molto diffusa la pratica di incontrarsi per suonare; i musicisti componevano trii, quartetti, quintetti, duetti appunto a questo scopo. La borghesia alimentava un diffuso dilettantismo musicale il quale, a sua volta, forniva nuove occasioni di affermazione professionale. Il borghese-dilettante, da buon appassionato, si riunisce in società filarmoniche cittadine grazie alle quali può organizzare concerti di grandi interpreti altrimenti, ed in altri tempi, alla portata della sola aristocrazia. Il borghese-dilettante quindi: acquista spartiti, paga lezioni private, assiste a concerti, riempie i teatri dell'opera. Tutti i maggiori musicisti del secolo provengono dalla borghesia e da essa conservano lo spirito imprenditoriale, nessuno di essi pensò mai di passare alle dipendenze di qualcuno, come avveniva nel passato. I musicisti sono quindi borghesi al servizio di borghesi. Con l'ottocento si conclude l'epoca dei maestri di cappella ed inizia quella dei liberi professionisti.  

Romanticismo. Sul finire del XVIII secolo cresce nei giovani intellettuali l'insofferenza per l'arte neoclassica, per quel rigore formale e per quella composta razionalità che la caratterizzava. Già con Ludwig van Beethoven
 si avverte un'intensità dei moti dell'anima tale che le vecchie strutture, le rigide proporzioni settecentesche non riescono più a contenere. Ecco quindi che l'istinto prende il posto della logica; il mistico, il sogno, l'ebbrezza sopravanzano la realtà concreta e spingono il musicista a superare se stesso e gli altri. Si compongono quindi studi trascendentali, sinfonie fantastiche, vedute oniriche, racconti mefistofelici, sogni d'amore e notturni incantati; il tutto viene espresso con irruenza, passione, innocenza; gli animi conoscono drammi esagerati e gioie incontenibili e si rivelano sinceramente colmi di tempeste ed assalti. È questo il Romanticismo, corrente artistica che esaltando l'astratto e l'immateriale, porrà la musica sul più alto gradino della scala dei propri valori. 

Riguardo alla musica valgono le stesse caratteristiche che il Romanticismo ha espresso in tutte le altre arti: oltre ad una accentuata spiritualità; alla predilezione per l'astratto, l'irreale, l'istintuale; il romantico esalta l'individuo, la sua personalità, tende a far diventare eroi coloro che prendono l'iniziativa, che conducono l'azione, che cantano fuori dal coro e fan sentire alta la propria voce. Tutto il secolo è colmo di eroi: Napoleone, Wagner, Simon Bolivar, Garibaldi, Franz Liszt, grandi personaggi che hanno imposto la loro personalità ed hanno influito sul corso della storia. Nell'artista romantico è anche forte il senso della Patria, il nazionalismo, un sentimento testimoniato sia dall'impegno personale nei moti insurrezionali, sia nelle composizioni le quali acquistano i sapori, i ritmi, le cadenze delle musiche tradizionali del proprio paese. In questo contesto viene rivalutato anche il Medio Evo, non più visto come l'età delle barbarie ma come il periodo in cui nascevano le nazioni, le identità nazionali, insieme alle lingue volgari ed alla letteratura romanza
. 

Per i romantici il valore dell'arte era dato dalla quantità di materia: meno ne possedeva, più valeva. Per cui la musica, di per sé del tutto immateriale ed eterea, era la prima delle arti; seguiva la poesia (con le parole), la pittura, la scultura... la musica strumentale, in quanto puro suono, era superiore a quella vocale, poiché quest'ultima era resa più materiale da un testo e dai suoi significati. Ecco quindi che i romantici più ortodossi si dedicarono quasi esclusivamente alla produzione strumentale, in particolare alla sinfonia, ed alla musica per pianoforte, strumento Re del secolo. Grandi pianisti furono Chopin  e Liszt, il primo incarna l'anima intima e coloristica dello strumento, con la sua grande attenzione al timbro ed ai colori, alle suggestioni più interiori. Liszt, viceversa, rappresenta il pianismo più virtuoso ed esuberante, in una sorta di sfida volta a superare ed a trascendere le possibilità umane e strumentali. La sinfonia rappresenta ora la meta ultima del processo creativo, paradossalmente ogni musicista ne compone pochissime ma ognuna è come un figlio, una tappa importante che sintetizza un periodo di vita. Mentre Mozart superò le quaranta sinfonie, i musicisti romantici riescono a comporne dalle quattro alle sei; solo un genio come Beethoven ne realizzò nove e per tutto il secolo si ritenne che fosse umanamente impossibile comporne un numero maggiore. Ogni sinfonia nasce da una lunga gestazione, è oggetto di continue correzioni e riscritture, solo quando la si ritiene perfetta viene data alle stampe consentendone l'esecuzione pubblica. Dal punto di vista formale il musicista romantico si muove con grande libertà, la forma sonata non viene abbandonata ma perde il sobrio schematismo neoclassico: gli sviluppi vengono dilatati, i temi si moltiplicano, le orchestrazioni si fanno più complesse. L'orchestra cresce ancora di dimensioni e la complessità dei colori, delle sfumature espressive impone ora una nuova figura precedentemente non determinante, il direttore d'orchestra. Questo diviene un nuovo eroe, il personaggio che trasforma i concerti sinfonici grazie sì ad una solida professionalità, ma grazie soprattutto alla propria superiore personalità. 

Fattore nazionale. La vita musicale delle varie nazioni europee è stata condizionata dal diverso peso assunto dalla borghesia in ognuna di esse. Laddove fu classe preponderante con un rilevante ruolo politico e sociale (Germania e paesi del Nord Europa) si ebbe compiutamente lo scenario descritto nei paragrafi precedenti. Laddove, come in Italia, per una situazione di arretratezza sociale e, di conseguenza, culturale, la borghesia ebbe diffusione e responsabilità ridotte, la vita musicale fu di gran lunga meno viva e refrattaria alle novità del secolo. Il romanticismo fu quindi come un vento che attraversò l'Europa per tutta la sua estensione ma si concretizzò in forme diverse a seconda delle realtà locali. Nella seconda metà del secolo, in alcuni paesi europei quali la Spagna, la Boemia, la Norvegia, la Russia, perlopiù privi di un passato musicale importante, assistiamo al fiorire di numerose scuole nazionali che riescono ad unire le peculiarità sonore dei propri folclori musicali al linguaggio colto della musica sinfonica e cameristica. Gli autori che operarono in questo contesto inserirono nelle loro composizioni danze popolari, motivi folcloristici, cadenze tipiche dei propri paesi cercando di contribuire, con la musica, alla formazione di una identità popolare che i venti romantici stavano stimolando in tutta Europa, Italia compresa. 

Germania. Nei paesi di lingua ed influenza tedesca, ovvero nell'area cosiddetta “mittleuropea”, si diffuse compiutamente il Romanticismo nella sua veste più ortodossa, vale a dire così come descritto nei primi due paragrafi. Nume ispiratore di tutto il secolo è stato Ludwig van Beethoven, successivamente comparirà una prima generazione di musicisti romantici di cui furono i capofila Franz Schubert e Robert Schumann. Successivamente si impose la figura di Johannes Brahms, allievo di Schumann (di cui sposerà  la vedova) anch'esso splendido autore di musica sinfonica e da camera. Il romanticismo tedesco conobbe pochi grandi operisti. Il più significativo fu senza ombra di dubbio Richard Wagner. Romantico nel vero senso della parola, concepì il melodramma come un'opera d'arte totale scrivendo tanto la musica quanto i libretti. Trasse i propri soggetti dalle antiche leggende base della letteratura medioevale tedesca e scrisse opere con un linguaggio tanto all'avanguardia da essere considerato il primo ispiratore della musica moderna (novecentesca). 

Italia. Se nel settecento la nostra penisola si poteva considerare una sorta di Paradiso musicale, con musicisti  italiani attivi nelle corti di tutto il continente, nell'ottocento si determinò quello scarto culturale con i più progrediti paesi d'oltralpe che ancor oggi conosciamo.  Il perdurare di una condizione sociale arretrata, conservatrice limitò la penetrazione delle nuove forme musicali care alla borghesia, altrove ben più attiva e presente sul territorio. In Italia mancò l'associazionismo filarmonico, il dilettantismo appassionato che in paesi più ricchi diedero linfa vitale ai compositori consentendo la creazione di capolavori assoluti. Diffusa povertà e, in alcune aree, il perdurare di una sorta di feudalesimo rurale, limitò gli interessi musicali nazionali al solo teatro d'opera, al melodramma. Per tutto il secolo non si composero né sinfonie, né musica da camera; vennero composte quasi esclusivamente opere liriche. Nei teatri italiani si effettuarono rappresentazioni liriche con programmazioni paragonabili, per frequenza e varietà degli eventi, a quelle delle attuali sale cinematografiche. Ogni cittadina aveva un proprio teatro dell'opera, nelle capitali potevano essercene diversi. Una parte rilevante della vasta produzione operistica ottocentesca è caduta nell'oblio; sono rimaste in repertorio le composizioni dei musicisti più importanti fra i quali spiccano Gioacchino Rossini e Giuseppe Verdi. Rossini ebbe il merito di aver traghettato l'opera dal settecento all'ottocento: legato come spirito al secolo dei lumi, dimostrò di essere anche un grande autore romantico; compose molte opere sia di genere buffo, sia di genere drammatico;  si congedò dal settecento con il “Guglielmo Tell” con il quale indicò alle nuove generazioni la via maestra del melodramma ottocentesco. Quindi, dimostrato di essere non solo al pari con i tempi, ma capace di grandi capolavori padroneggiando concetti musicali moderni, si ritirò a vita privata non sentendosi abbastanza attratto dalle nuove idee musicali che andavano diffondendosi in tutta Europa. L'altra personalità italiana di rilievo europeo fu Giuseppe Verdi. Tuttora amatissimo dagli appassionati del melodramma produsse opere profondamente influenzate da tutti i grandi temi del Romanticismo nelle quali è notevole lo scavo interiore e la potenza drammatica. Raggiunse il successo internazionale con le opere che compongono la cosiddetta triologia popolare, vale a dire le celeberrime: “Rigoletto, Traviata e Trovatore”; toccò nel periodo centrale della propria vita i temi del Risorgimento con capolavori quali “Nabucco” (con il coro “va' pensiero”); terminò la propria stagione creativa affrontando soggetti tratti da Shakespeare (autore carissimo a tutti i romantici) “Otello” e “Falstaff” avvicinandosi così alle produzioni musicali d'oltralpe. Le sue opere sono percorse da una sensibilità sanguigna e, spesso, schiettamente paesana; ebbero il grande merito di avvicinare alla musica colta, ovvero d'arte, anche quel popolino urbano (il fabbro, il fornaio, lo stalliere ...) che in precedenza era addirittura allontanato dai teatri. 

Francia. In Francia si ebbe una via di mezzo fra i mondi musicali italiani e tedeschi. La presenza di una borghesia attiva ed importante consentì il manifestarsi di quel romanticismo ortodosso con una ricca produzione sinfonica, di musica da camera e quel diffuso dilettantismo di cui sopra. Alcuni grandi autori si stabilirono a Parigi (basti ricordare F. Chopin), capitale culturale al pari di Vienna. Il Conservatorio di Parigi divenne la massima istituzione didattica del continente. In aggiunta fu molto vivo anche l'interesse per l'opera lirica e la produzione francese fu la prima a tradurre le idee positivistiche in vere e proprie opere veriste. George Bizet con l'opera “Carmen” detterà la via maestra del verismo almeno venti anni prima del suo debutto in Italia. 

Esotismo. In Francia così come in altri paesi con importanti imperi coloniali, nella seconda parte del secolo fiorì una spiccata predilezione per soggetti esotici i quali, successivamente riusciranno ad affascinare e ad influenzare anche i musicisti impressionisti. Le esposizioni universali di fine secolo porteranno a Parigi gruppi musicali dalla Polinesia, dall'isola di Bali, dall'India, dal Giappone i quali, con le loro esibizioni, monopolizzeranno l'attenzione generale al pari delle realizzazioni grafiche ed artigianali importate da quei siti lontani. Già Bizet, prima ancora di Carmen, compose un'opera intitolata “I pescatori di perle”, successivamente Delibes conoscerà un duraturo successo con l'opera “Lakmé” la quale narrava il drammatico amore fra una principessa indiana ed un ufficiale inglese. L'interesse per l'esotico si manifesterà anche in una grande quantità di brani strumentali che descrivono paesaggi orientali o che imitano cadenze musicali di lontane e pittoresche colonie. Questi esotismi non saranno comunque una esclusività francese, un po' in tutta Europa fioriranno brani musicali echeggianti “Le mille e una notte” o generici paesaggi orientali. L'italianissimo Giacomo Puccini, nei primi anni del novecento, sarà ancora attratto da questi soggetti ed ambienterà in Giappone e Cina due sue opere fondamentali: “Madama Butterfly” e “Turandot”. 

� Personaggio che riesce ad essere contemporaneamente precursore del Romanticismo e primo suo grande esponente. 


� Alcuni sostengono che il termine "Romanticismo" derivi dalla predilezione che i primi esponenti avevano per i capolavori della letteratura romanza. 





