Arte e Musica

La musica è tecnica, è immaginazione, è calcolo 

e intuizione estemporanea, è organizzazione e ascolto. 









      Maddalena Mazzocut Mis

LA SIMULTANEITÀ

Igor Stravinski

La sagra della primavera (frammento)
Sulla simultaneità delle percezioni è basato il movimento artistico del Cubismo, un’avanguardia nata in Francia nei primi del Novecento. Nelle loro opere gli artisti cubisti non rappresentano più un oggetto da un solo punto di vista come accadeva in passato, ma lo scompongono come se l’oggetto fosse osservato contemporaneamente da più punti.

Con la polifonia la musica aveva già utilizzato, fin dal Medioevo, la capacità mentale di seguire contemporaneamente melodie diverse.

Nel Novecento il principio della simultaneità è applicato anche ad altri aspetti musicali e precisamente alla tonalità ed al ritmo. Con la politonalità i musicisti impiegano simultaneamente 2 o più tonalità in una composizione con vari sistemi: la tecnica più usata è la sovrapposizione di più melodie, ognuna in una diversa tonalità. Un’altra tecnica consiste nel sovrapporre contemporaneamente due accordi diversi. In entrambi i casi l’effetto è molto dissonante ed innovativo.

Immaginatevi cosa può succedere con la poliritmia? (vedi il jazz)
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                   1921, I tre musici, Pablo Picasso

CASUALITÀ E IMPROVVISAZIONE - Jazz

Thelonious Monk

Evidence
Negli anni Cinquanta e Sessanta in America si affermano tecniche di pittura e scrittura improvvisate e spontanee (Action painting e Action poetry) sul modello dei contemporanei musicisti jazz, che compongono liberamente le loro musiche. Questa tendenza riguarda anche il teatro, dove si organizzano spettacoli basati sull’improvvisazione e sul coinvolgimento del pubblico, come gli happenings.

I compositori che si riconoscono in questa corrente lasciano indeterminati e affidati al caso alcuni elementi musicali dell’opera (non l’organizzazione), la composizione non viene più scritta con precisione sullo spartito, ma si determina solo quando viene suonata e il suo risultato sonoro risulta così imprevedibile. Karlheinze Stockhausen in una sua opera scrive su un grande foglio molte brevi melodie che si possono combinare in vari modi a seconda di come l’occhio dell’esecutore vi si posa. Questo tipo di composizione dà all’esecutore una grande libertà decisionale.

Provate ad ascoltare “Serenata per un satellite” di Bruno Maderna!
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  1946, Occhi nel caldo, Jackson Pollock

RUMORE E VELOCITÀ

Luigi Russolo

Intonarumori (frammenti)

In Italia il movimento artistico e letterario del Futurismo aderisce in modo entusiastico al progresso, esaltando la civiltà della macchina, il rumore, il dinamismo e la velocità. Nei loro dipinti i pittori futuristi creano effetti di movimento con particolari procedimenti di divisione del colore o di scomposizione delle immagini. Vi sono anche musicisti che aderiscono al Futurismo; essi creano delle composizioni in cui i rumori di vario genere vengono inseriti in un contesto sonoro. Il risultato più importante di questo movimento è la rivalutazione di elementi rumoristici nella musica. Tali effetti si ottengono anche con un uso particolare degli strumenti (intonarumori) o delle percussioni.

Immaginatevi un cartone animato senza rumorista? 

                             [image: image3.jpg]



1913, Velocità astratta, Giacomo Balla

L’ASTRAZIONE DALLA REALTÀ
Arnold Schömberg

Un sopravvissuto di Varsavia

L’astrattismo si propone di liberare la fantasia e di esprimere non il mondo esteriore, ma le emozioni dell’artista. Anche i pittori espressionisti si allontanano dalla rappresentazione della realtà per dare voce ai sentimenti di angoscia dell’uomo moderno.. La figura, dove ancora è presente, viene deformata. Molti di questi artisti si oppongono alle dittature e sono perseguitati dal regime nazista, che considera le avanguardie come “arte degenerata”. 

Nella musica questa tendenza si manifesta nell’abbandono del linguaggio musicale tradizionale basato sulla tonalità. La tonalità impostata sulla scala di sette note, in cui la prima nota (tonica) e la quinta (dominante) hanno un ruolo più importante sulle altre, è dapprima sostituita dall’atonalità dove le combinazioni dei suoni sono libere e senza gerarchie. In seguito viene introdotto il sistema seriale o dodecafonico: la composizione è basata su una serie di 12 suoni ordinati in modo non tradizionale, in cui ogni nota ha un ruolo egualmente importante rispetto alle altre e non può essere ripetuta finchè la serie dei 12 suoni non è stata completata. 

Provare ad ascoltare per credere!

                        [image: image4.jpg]



1913, Composition VII, Vasilij Kandinskij
UNA SEMPLICITÀ MINIMALE
Steve Reich

Clapping Music

Negli anni Sessanta l’arte manifesta l’esigenza di una maggiore semplicità a immediatezza. In pittura alcuni artisti prediligono forme semplici ed essenziali come rettangoli, cubi, parallelepipedi, spesso disposti in serie, in sequenze ripetitive. In America nasce un movimento musicale chiamato Minimalismo, che ha nella ripetizione continua di poche note e nella loro lenta e incessante variazione le sue caratteristiche principali. In queste composizioni risulta minimale sia il materiale sia le sua variazioni. Le variazioni possono riguardare il ritmo o la melodia e l’effetto risulta ipnotico e meditativo, non diverso da quello prodotto da musiche orientali o dalla musica pop e dance. 

Ascoltate la musica gamelan oppure la musica lounge o chill out!

                                    [image: image5.jpg]



1974, Quadri concentrici, Frank Stella
