El equilibrio entre el lirismo y el dramatismo

El carácter pobre de muchas de las obras de Verdi se deben a l gran demanda comercial. Entre I due Foscari, estrenada en noviembre de 1844, y Luisa Miller, en diciembre de 1849, Verdi ofreció al público siete óperas, de las que sólo Macbeth tiene un verdadero valor. Esta ópera, compuesta en 1847, no sólo fue la mejor que había hecho hasta el momento sino que puede considerarse la primera ópera italiana del siglo XIX que limitaba el lirismo y hacía un uso más amplio del estilo dramático.

En Macbeth no abandonó completamente el lirismo pero buscó un equilibrio entre lo lírico y lo dramático. El propio Verdi, en una carta a Cammarano, no da luz sobre este asunto: ‘’Hay dos momentos muy importantes en la ópera. Si fallan, toda la obra se viene abajo. Estas dos piezas no deben ser cantadas bajo ningún concepto. Deben ser interpretadas y declamadas en un tono muy velado y sombrío. A menos que esto se pueda hacer, todo el efecto se perderá.’’

Verdi se opuso a que Mme. Tadolini hiciera de Lady Macbeth sólo porque ‘’canta de maravilla; yo preferiría que no cantara. Madame Tadolini tiene una voz espléndida, clara, pura y potente pero yo quiero una voz dura, áspera y oscura para Lady Macbeth.’’

Estas afirmaciones no nos deben llevar a la conclusión de que Verdi se dedicó a teorizar sobre la naturaleza de la ópera y la necesidad de reformarla. Simplemente había tomado un tema que, dada su admiración por Shakespeare, reconoció que habría sido absurdo realizarlo en términos de la antigua ópera lírica.

No obstante, debemos reconocer que la obra aún contiene una buena dosis del viejo lirismo. La escena de sonambulismo nos muestra al Verdi maduro, pero el ‘’Vieni ¡ t’affreta!’’ de Lady Macbeth en el acto I, muestra al heredero más dramático de Bellini.

Con Luisa Miller vemos un nuevo avance, especialmente en la escritura orquestal, bastante superior a Bellini o Donizetti.

Rigoletto, Il Trovatore y La Traviata marcan el segundo período de la madurez del compositor.

En Il Trovatore vemos por primera vez la influencia de Meyerbeer. Rigoletto y La Traviata son dos obras maestras de su estilo.

En la actualidad nos hemos habituado a escuchar estas óperas y nos resulta difícil percatarnos de lo extraordinariamente frescas, coloristas y dramáticas que debieron parecer a mediados del siglo XIX. Es cierto que hay en ellas una cierta cantidad de música pobre e incluso muchos números convencionales y arias de coloratura, pero algunos momentos muy conocidos, como ‘’Caro nome’’ y ‘’Ah fors’ è lui’’, esta coloratura, si se canta debidamente en lugar de realizar fuegos artificiales vocales, el dramatismo está justificado. No son fragmentos para exhibirse, aunque para un mal artista sea increíblemente fácil caer en ello.

Tanto en Rigoletto como en La Traviata, los personajes principales existen realmente en términos musicales. Cuando conocemos su música los conocemos también a ellos y no los olvidamos. El leitmotiv ha sido utilizado mucho más sutilmente pero en ningún otro sitio con un efecto más dramático como cuando Rigoletto oye la alusión a ‘’La donna è mobile’’ el final de la obra.

Tanto en las obras mencionadas como en las que les siguieron (I Vespri, Siciliani, Simone Boccanegra) todo el énfasis de Verdi está en el sentimiento dramático, expresado a través de la música más que de la fusión de ésta con el teatro en un todo convincente. Como teatro, la obra de Verdi posee un montaje escénico nada convincente y a menudo ridículo, pero su música, si se interpreta correctamente nos invita a olvidarlo.

Con relación a la textura de su música, todavía no había borrado las huellas de su procedencia. Su melodía dinámica casi lo había conseguido pero, aparte de unos toques acertados de orquestación hay demasiadas páginas de instrumentación convencional. Armónicamente el estilo de Verdi es incluso más desigual, a veces de una expresividad sorprendente pero con frecuencia muy convencional e incluso con momentos banales dentro de la peor tradición italiana.

