
Un capolavoro assoluto:

Rigoletto, profilo psicologico dei 
personaggi con pillole di armonia.



Risulta alquanto difficile stabilire senza
un valido criterio quali siano le
composizioni più significative nell’ambito
della produzione operistica verdiana.

l’opera più bella, il capolavoro 
assoluto.

E chiedersi  quale sia



Cominceremo con una opinione personale e quindi
ampiamente criticabile e opinabile:

chi ascolta la musica, qualunque genere
musicale, si divide in due categorie: la prima è
quella di chi si lascia trasportare dal sentimento e
dalle sensazioni che quella musica detta, e alla
fine dell’ascolto si potrà gradire o meno.

La seconda categoria comprende persone in
grado di leggere la partitura e di analizzarla dal
punto di vista armonico, con l’ovvia conoscenza
delle tecniche di composizione.



Tuttavia un’analisi critica che consideri solo la
grammatica e la sintassi musicale sarebbe
totalmente inutile senza una capillare conoscenza
dell’autore attraverso i carteggi epistolari i riferimenti
biografici e gli eventi storici coevi.

Questa è la chiave per capire a fondo ciò che il
compositore vuole dirci, per comprendere i segreti
che ogni battuta cela gelosamente, poiché ogni nota,
ogni accordo non è messo a caso, ma è lì perché ha un
significato. Solo ora potremo dire se quella musica è

bella o meno bella, raffinata o grossolana.



Nel caso di Verdi, a fronte di una produzione di ventotto
opere (comprendiamo anche la gigantesca Messa da
Requiem e i vari rifacimenti delle opere), occorre
distinguere tra il gusto personale e l’effettiva valenza
dell’opera nella storia dell’evoluzione tecnico-estetica
musicale del Maestro.

E’ estremamente difficile stilare una “classifica”
delle opere verdiane più amate dal pubblico appunto
perché ognuno, sulla scorta di spinte emozionali
ama particolarmente, è il caso di dirlo, alcune
partiture e non altre.



Se invece consideriamo le tappe che il
Maestro ha raggiunto dalla giovinezza
fino alla grande maturità allora si che
possiamo identificare le opere che
rappresentano le pietre miliari della storia
operistica verdiana.



Non sono molte a dire il vero, perché tutta la
musica verdiana è il risultato di un continuo
divenire tecnico e stilistico, tuttavia ci sono
opere che rappresentano un punto di svolta
non solo nello stile e concezione di fare
musica del Maestro ma anche e soprattutto un
momento dove sono abbandonati gli stilemi
classici di confezionamento di un’opera per
varare un nuovo modo di concepire
drammaturgicamente l’idea stessa di opera.



Siamo giunti alla gigantesca trilogia
popolare, e Rigoletto, insieme a Trovatore e
Traviata raggiunge il culmine, forse
insuperato, della produzione verdiana;



RIGOLETTO:  UN 

CAPOLAVORO  

ASSOLUTO

Analisi psicologica dei 
personaggi in chiave 

armonica



La lingua tedesca, tra le tante difficoltà
sintattico-grammaticali, ha la
particolarità di agglutinare le parole, cioè
di unirne fino a tre insieme per esprimere
un concetto più articolato.

Ecco un esempio:

Gesamtkunstwerk



E’ l’opera d’arte globale, un concetto che
origina dal Romanticismo tedesco
wagneriano che esprime la perfetta sintesi e
compenetrazione di tutte le arti, poesia,
musica, ballo, coro, arti figurative per le
scene.

E Rigoletto è l’opera d’arte globale!

Cos’è la  Gesamtkunstwerk?     

.



la critica musicale ha unanimemente
stabilito l’impossibilità di togliere o
modificare una sola battuta della
partitura. Con Rigoletto Verdi diede
l’avvio ad una sequenza di opere
magistrali sviluppando nello stesso
tempo lo studio dei sentimenti
dell’uomo e dei drammi della vita; quello
che Verdi definiva portare in scena “il
reale”.



L’intento non è di “fare teatro”  ma di 
costruire “il vero” a teatro.

G. Verdi



Abbiamo visto come Verdi seppe
raccogliere la poesia popolare e,
traducendola in melodia, divenne
immediatamente e smisuratamente
popolare, quella popolarità che taluni
critici definirono “ abissi di sommaria

brutalità”



Durante il primo decennio compose circa 17
opere, alcune delle quali consideriamo pietre
miliari della sua evoluzione musicale, quali
Nabucco ove prevale il tema patriottico che sarà
presente in tante altre composizioni, per giungere
a Macbeth, prodromico di una magnifica
collaborazione con Shakespeare e infine giungere
a Rigoletto ove si sviluppa lo studio dei sentimenti
dell’uomo e dei drammi della vita.



PRODUZIONE DEI PRIMI 
DIECI ANNI

NABUCCO
I LOMBARDI ALLA PRIMA CROCIATA

JERUSALEM
ERNANI

I DUE FOSCARI
GIOVANNA D’ARCO

ALZIRA
ATTILA

MACBETH
I MASNADIERI
IL CORSARO

LA BATTAGLIA DI LEGNANO
LUISA MILLER

STIFFELIO
AROLDO

RIGOLETTO



Tratto dal dramma di Victor Hugo “Le Roi
s’amuse” e su libretto di Francesco Maria
Piave Rigoletto andò in scena, dopo
numerose e gravi vicissitudini, a Venezia
nel 1851. Mai come in Rigoletto Piave e
Verdi si trovarono in difficoltà con la
censura dell’Imperial Regio Governo
austro-ungarico, (che all’epoca si chiamava
Direzione d’Ordine Pubblico) consci
dell’intento morale della tragedia.

Francesco  Maria  Piave



I problemi maggiori li
ebbero entrambi con la
censura, tanto che il
censore imperiale austriaco
cavaliere Gorzkovski definì
la trama del dramma di
Hugo “ributtante immoralità

e oscena trivialità”

Karl von Gorzowski
1758-1858



Basti ricordare come il
dramma di Victor Hugo “Le
Roi s’amuse” dopo la
prima rappresentazione a
Parigi alla Comédie-
Française nel 1832, sparì
dai teatri appunto perché
ritenuto immorale e per la
“dissolutezza di cui va
gonfio”.



Cominciamo subito col dire che il
dramma di Hugo si svolgeva a Parigi e il
protagonista era niente meno che il re
Francesco I° di Valois

FRANCESCO I° DI VALOIS
1494-1547



Sempre in tema di censura sentite cosa
disse il censore di Papa Pio IX a proposito
di Rigoletto che in quella occasione si
tramutò in Viscardello:

“ Dal putrido dramma di Victor Hugo, Le Roi

s’amuse, nel quale vengono in sozza gara di colpe

il Re di Francia, Francesco I e il di lui buffone

Triboulet, non potea generarsi che una fetida

contraffattura quale è questa sconcezza del

Viscardello che ci fu già regalata e vuol regalarcisi

ancora:

Strana e lacrimevole epoca di corruzione è pure la

nostra!” ( Giuseppe Gioachino Belli).



Ecco dunque che Verdi e il Piave
dovettero spostare la scena nel XVI
secolo a Mantova ove Francesco I si
trasforma nel Duca di Mantova.



Le Roi s’amuse

Tribolet

La maledizione

Rigoletto (***)



VISCARDELLO

CLARA DI PERTH

LIONELLO



“Tutto il sogetto è in quella 

maledizione che diventa anche 

morale”

Verdi a Piave  3 Giugno 1850

A proposito di Rigoletto



“… le mie note, belle o brutte che siano non 

le scrivo mai a caso e che procuro sempre 

di darvi un carattere.”

E ancora:

“io trovo appunto bellissimo rappresentare 

questo personaggio estremamente deforme 

e ridicolo, ed internamente appassionato e 

pieno d’amore.”

Verdi a Marzari 14 dicembre 1850



Cosa raccontare di Rigoletto a chi
appassionato di opera lirica non sappia
già? Sicuramente opera preferita da
ogni verdiano che si rispetti con
Rigoletto si realizza e si raggiunge il
massimo della conferma di tutte le
teorie sull’estetica musicale verdiana.



Ogni personaggio è descritto, quasi
scolpito a tutto tondo, con una musica
che già dalla prima battuta si preannuncia
tragica, sottolineata da una tonalità in Do
minore che sarà l’area tonale principale
dell’opera.



Il concetto di area tonale è fondamentale
in Rigoletto, poiché si concretizza con il
concetto di “tinta musicale” più volte
citato in altre occasioni. Ad ogni
personaggio Verdi attribuisce un’area
tonale precisa, che di volta in volta
opportunamente modulata, sottolinea
ogni momento psicologico, soprattutto
quei contrasti di sentimenti che sono
presenti come retaggio universale
dell’uomo.



La “tinta” dunque è agganciata alle aree
tonali, insieme alla scelta dei ritmi dettati
dalle situazioni sceniche; tinta, area
tonalee timbrica servono a definire i
caratteri psicologici dei personaggi; da qui
i temi ricorrenti e la scelta degli strumenti.
Il tutto coordinato perfettamente con la
metrica delle parole, cioè il libretto, versi
guidati, o imposti al poeta, nel caso di
Verdi, dalle scelte ritmiche del
compositore.



Anche in Rigoletto troviamo un 
ancronismo

All’inizio del primo atto troviamo un 

MINUETTO E UN PERIGORDINO…



Vediamo le principali aree tonali 
dei personaggi del Rigoletto



In tutta l’opera infatti domina la
tonalità in do min a sottolineare il
dramma e l’angoscioso presentimento di
un funesto futuro.



A Rigoletto povero e deforme buffone di
corte odiato da tutti ma tollerato perché
espressione del potere assoluto del Duca
di Mantova, interiormente devastato dalla
maledizione che incombe su di lui,
attribuisce l’area tonale di re bemolle

minore, che esprime il dolore e il pianto, la
minaccia incombente, la maledizione.

RIGOLETTO



Quella maledizione che accompagnerà
Rigoletto fino alla fine….



Rigoletto. Uno delle tante figure paterne di
Verdi, in cui convivono sentimenti contrastanti,
l’amore e il senso di protezione per la figlia
Gilda, l’odio per il Duca e per i cortigiani, la
vendetta, la maledizione di Monterone che lo
perseguiterà per tutta la vicenda. Costretto a
vivere in un ambiente degradato moralmente e
succube del potere dei nobili, fino a rendersi
conto della propria debolezza umana
“ il retaggio d’ ogni uom m’è tolto… il pianto! ”.



Pari siamo!...

Io la lingua, egli ha il pugnale.

Uomo son io che ride, ei quel che spegne!

Quel vecchio maledivami...

O uomini! o natura!

Vil scellerato mi faceste voi!...

O rabbia! esser difforme, esser buffone!

Non dover, non poter altro che ridere!

Il retaggio d’ogni uom m’è tolto... il pianto

Questo padrone mio,

Giovin, giocondo, sì possente, bello,

Sonnecchiando mi dice:

Fa’ ch’io rida, buffone!

Forzarmi deggio e farlo! Oh dannazione!...

Odio a voi, cortigiani schernitori!

Quanta in mordervi ho gioia!

Se iniquo son, per cagion vostra è solo...

Ma in altr’uomo qui mi cangio...

Quel vecchio maledivami!... Tal pensiero

Perché conturba ognor la mente mia?

Mi coglierà sventura?... Ah no, è follia! Atto I   scena VIII



Il Duca di Mantova, dalla natura lasciva e
spregiudicata, libertino, cinico, donnaiolo
e impudente viene descritto in musica
con una scintillante tonalità in sol

bemolle maggiore

Duca di Mantova

che paradossalmente lo rende simpatico
tanto che le sue celeberrime arie
divennero subito patrimonio popolare e
cantate ovunque. Il Duca corteggia tutte
le donne che gli capitano a tiro, meglio se
sposate con i nobili della sua corte.

Questa o quella  Carlo Bergonzi



A Gilda, candida, ingenua e amata figlia
di Rigoletto creduta sua amante dai
cortigiani, Verdi attribuisce l’area tonale
di mi maggiore che sarà ricorrente ogni
qual volta entrerà in scena o verrà
evocata.

GILDA



Gilda, talmente amata e protetta dal padre da
tenerla segregata in casa per esporla,
paradossalmente, ai pericoli e alla
immoralità dei cortigiani che la rapiscono
per offrirla al Duca. Una donna che ama
totalmente e che si sacrifica senza
ammettere a se stessa di essere stata tradita
e usata come una delle tante. Vittima del
Duca e del padre nello stesso tempo.



RIASSUNTO DELLE AREE TONALI IN FUNZIONE 
DRAMMATURGICA  DEI PERSONAGGI DEL 

RIGOLETTO

RIGOLETTO Reb m  ( area tonale del dolore  e della maledizione 

avverata).

DUCA DI MANTOVA    Solb M

GILDA Mi (area tonale dell’amore paterno)

CORTIGIANI Lab

Area tonale principale    Do m  (il padre 

offeso e la minaccia incombente)



Che dire a proposito dei personaggi ritenuti
“minori”, come Sparafucile o Maddalena e i
cortigiani, apparentemente comprimari ma
essenziali per il dramma?



Un esempio per definire la raffinatezza
armonica:

ai malvagi e vendicativi cortigiani il Maestro
attribuisce la tonalità di Lab, tuttavia quando
il Duca intona la celeberrima ballata “questa o
quella per me pari sono” al posto del SolbM
gli attribuisce la tonalità in Lab

semplicemente perché il Duca e i cortigiani
pensano e agiscono nello stesso modo e
Verdi li mette sullo stesso piano morale.



Ma è nel finale terzo che…

Si raggiunge il sublime con due 
esempi bellissimi…



Il primo è al terzo atto, quando il Duca entra
nella taverna di Sparafucile e di Maddalena,
sua sorella. È il momento in cui il Duca intona
la celeberrima canzone “ la donna è mobile”.
La canzone divenne famosa per l’acuto finale,
che rappresenta per qualunque tenore il
temibile traguardo finale. In questo atto sarà
ripetuta un’altra volta, con Gilda ormai nel
sacco, ai piedi di Rigoletto.



L’altro esempio lo troviamo nell’ultima
battuta di Rigoletto quando ritroviamo
il tema e l’area tonale della maledizione

Infatti…



Verdi abbandona il Dom , la minaccia incombente, per
approdare ancora una volta nell’area tonale della
maledizione che si è avverata e compiuta: Re bemolle

minore.
E qui Verdi supera se stesso in termini di raffinatezza
armonica: non si ferma sul re ma va al terzo grado cioè
il fa bemolle che sappiamo non esistere, perchè di fatto
è il mi, area tonale di Gilda.



L’ultimo pensiero di Verdi è 
dunque per Gilda. 



Occorre tuttavia tenere ben presente
l’unitarietà e la compattezza dell’opera,
senza considerare le singole arie come a sé
stanti, ma inserite all’interno di una logica
armonica assolutamente precisa e voluta
dall’Autore.



Compattezza e concisione, ritmo incalzante,
la “maledizione” che aleggia come un
incubo su tutta l’opera, i tremendi contrasti
nell’animo del protagonista, la frivolezza del
Duca di Mantova, la ingenua figura della
figlia Gilda, la perfidia dei cortigiani, tutti
elementi che caratterizzano il dramma e
che andrebbero analizzati a fondo.



Questo permetterebbe ad un analista
attento di comprendere, attraverso una
singola partitura, tutto il valore del
musicista e dell’uomo Verdi.



Rigoletto, opera di conflitti laceranti,
resta un capolavoro indiscusso del teatro
musicale e un miracolo nella storia del
melodramma italiano.



prime battute del Tristano



Le prime otto battute del preludio del 
Tristano con il famoso 

Accordo tristaniano



“Lettore benevolo, per circostanze

speciali sento il bisogno di raccomandare

alla tua indulgenza, più ch’altro mai ,

questo mio lavoro , e spero di non

ingannarmi, confidando che non sarai per

negarmela.”

“ VIVI FELICE ”.

Francesco Maria Piave



GRAZIE PER L’ATTENZIONE

Tutte le immagini sono tratte 

da Wikipedia

Siate indulgenti  con me e 
vivete felici.



Ora descriviamo seppur
sommariamente i due ultimi
capolavori della grande maturità,
Otello e Falstaff che accomunati
dalla collaborazione letteraria con
Shakespeare e Arrigo Boito
rappresentano su due piani
semantici diversi il compimento di
quel percorso estetico che ha
caratterizzato tutta la produzione
verdiana dalla giovinezza in poi.

Otello e Falstaff



Otello fu composto e messo in scena nel
1887 grazie all’opera di persuasione di
Boito e dell’editore Ricordi i quali
convinsero il maestro a musicare il
dramma shakespeariano dopo un lungo
“silenzio” durato ben 16 anni.



Questo silenzio fu interpretato dalla
critica come un momento di riflessione
dedicato alla musica di Richard Wagner,
autore che insieme a tutta la musica
tedesca era imperante in quel periodo.



Sebbene meno ricco di temi e melodie
rispetto ad opere precedenti è caratterizzato
da una raffinata architettura degli
accompagnamenti e da una sontuosa veste
orchestrale. Senza dubbio rappresenta la più
alta e matura manifestazione
dell’espressionismo verdiano, un blocco
drammatico che recupera appieno lo spirito
ed anche le parole di Shakespeare.



Shaspeare

Sacspeare

Shacpeare

Verdi non conosceva l’inglese

Tuttavia…..



Anche Arrigo Boito non lo conosceva…

Schakespeare



La critica dell’epoca, quella avversa a Verdi,
si divise sostanzialmente in due filoni;
quella più vicina a quel wagnerismo che si
vergognava del Trovatore e delle cosiddette
opere “minori” di Verdi, che non gradì o non
volle capire la novità introdotta da Verdi.



E quella parte di critica nostalgica del Verdi
“risorgimentale” che non capì come fosse
possibile rinunciare alle arie e alle cabalette
almeno nel solito modo apprezzate fino a
quel momento, per privilegiare il fluire della
musica. Le stesse critiche che in parte
avrebbero riguardato anche quel grande e
ultimo capolavoro che fu il Falstaff.



Verdi introduce subito il dramma, non usa
più fin dall’Aida l’ouverture cosi come sarà
per il Falstaff; l’Otello inizia con il tremendo
scoppio orchestrale che descrive la
tempesta e con estrema violenza e brutale
efficacia preannuncia senza indugi la
tensione drammatica e con essa l’arrivo di
Otello.



Ricordiamo a tal proposito che il
celeberrimo “Esultate”, non presente nella
versione letteraria di Shakespeare, fu
ideato da Verdi in funzione delle capacità
vocali del primo Otello della storia, il tenore
Francesco Tamagno.

Francesco Tamagno



Quasi sempre aderente alla versione
originale letteraria, possiamo forse
rammaricarci che la coppia Verdi-Boito
abbia voluto escludere tutto il primo atto
dell’Otello letterario, perchè una frase di
Brabanzio rivolta ad Otello e riferita a
Desdemona avrebbe fin da subito
rappresentato un grave presagio di
sventura:



Brabanzio rivolgendosi a Otello

Non perderla mai d’occhio, Moro, se hai occhi

per vedere.

Come ha ingannato suo padre, potrebbe

ingannare anche te!

Look to her,Moor, if thou hast eyes to see:

She has deceived her father, and may thee

Shakespeare  Otello atto I , III



Quella sventura propiziata astutamente e
perfidamente da Jago, forse il vero
protagonista dell’opera, tanto che Verdi
per lungo tempo durante la progettazione
e composizione dell’opera la attribuì a
Jago.



I veri protagonisti dell’opera tuttavia sono ancora una
volta i sentimenti umani, quelli che sono retaggio
comune della drammaturgia shakespiriana e di quella
verdiana; amore, gelosia, odio, rivalità, invidia,
sensualità, fede, blasfemia e ingenuità mescolati tra
loro in un’opera che forse non possiamo considerare
capolavoro assoluto ma che rappresenta
musicalmente un’opera d’arte moderna in cui Verdi, a
modo suo, si congeda dal passato per proiettarsi con
Falstaff in una nuova e inaspettata dimensione, quella
del futuro.



Con Falstaff Verdi proietta la Musica nel futuro

Falstaff è tratto da due opere di
Shakespeare Le allegre comari di
Windsor e l’Enrico IV.
L’unica commedia lirica del
Maestro



Vi è espresso tutto l’intimo sentimento umano
di un Verdi ormai vecchio, che spesso, come
succede a quell’età, sente rimpianto del
tempo passato e della gioventù che è solo un
ricordo.

Non troviamo le classiche arie e cabalette tipiche
delle opere precedenti, soprattutto quelle
giovanili, anche se ad ascoltare attentamente
sono ancora presenti ma ben celate, espressione
della evoluzione estetica della musica che in
Falstaff ha raggiunto il culmine della raffinatezza.



Non troviamo le classiche arie e
cabalette tipiche delle opere precedenti,
soprattutto quelle giovanili, anche se ad
ascoltare attentamente sono ancora
presenti ma ben celate, espressione
della evoluzione estetica della musica
che in Falstaff ha raggiunto il culmine
della raffinatezza.



Che dire del libretto se non che Arrigo Boito ha
superato se stesso e in una certa misura lo stesso
Shakespeare rendendo l’opera più lieve meno
prolissa e mantenendo intatta l’atmosfera fiabesca
e spensierata dell’opera

Che dire della musica? E’ un continuo ininterrotto
fluire dove non sono riconoscibili arie, cabalette
o pezzi chiusi che dir si voglia, un uso finissimo
degli strumenti come ad esempio il contrasto di
un ottavino che dialoga con un contrabbasso o
l’uso “irriverente” del fagotto a sottolineare i
momenti umoristici e grotteschi dell’opera.



Che dire della musica? E’ un continuo
ininterrotto fluire dove non sono
riconoscibili arie, cabalette o pezzi chiusi
che dir si voglia, un uso finissimo degli
strumenti come ad esempio il contrasto di
un ottavino che dialoga con un
contrabbasso o l’uso “irriverente” del
fagotto a sottolineare i momenti umoristici
e grotteschi dell’opera.



Ecco, il Falstaff appunto, l’ultimo
capolavoro del grande Vecchio, sintesi
della maturazione dell’uomo e dell’artista
che con la sua incredibile saggezza senile
ci ricorda che tutti gli affanni le tragedie e
spesso le beffe che ci affliggono non sono
nient’altro che la pulsazione regolare della
vita.



E ce lo ricorda con le sue ultime parole,
sagge e nel contempo irriverenti usando
uno dei sistemi più dotti in musica, la
fuga, quasi a smentire, ammesso che ne
avesse bisogno, tutti coloro che per anni
lo considerarono rozzo e volgare.



Torniamo all’antico e sarà un progresso

Giuseppe Verdi



GRAZIE PER L’ATTENZIONE

Tutte le immagini sono tratte 

da Wikipedia


