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CARATTERI GENERALI ED ESTETICA TEATRALE DEL
MELODRAMMA VERDIANO




Giuseppe Verdi e senza ombra di
dubbio il piu significativo
rappresentante della drammaturgia
musicale ottocentesca in Italia. Le sue
partiture esprimono un divenire e una
dinamica progressiva a partire dai primi
passi musicali compiuti dal Maestro nei
primi anni di carriera fino alla Sua
grande maturita artistica.




Non e facile applicare univocamente un
criterio esegetico nella definizione dei
caratteri generali e dell’estetica teatrale
del melodramma verdiano; partiremo
dal presupposto che il teatro di Verdi e
di assoluta importanza per definire la
nostra identita musicale, culturale e
artistica;




infatti se e pur vero che la storia dell’ltalia del
XIX secolo e caratterizzata, tra l’'altro, da un
inscindibile connubio tra Romanticismo,
Risorgimento e melodramma, e vero anche che
quest’ultimo pur rappresentando elemento
culturale sicuramente elitario, si diffuse tra il
popolo con semplici mezzi di diffusione grazie a
musica robusta, sanguigna e palpitante.




Tra Verdi e il popolo, per
dirla con il Foscolo, c’e
sempre stata una
“corrispondenza di amorosi
sensi’, che ad esempio non
c’e mai stata in Wagner con
la sua musica cosi carica di
suggestioni antiche. Verdi
raccoglie la poesia del
popolo e la trasforma in
melodia, ecco P
spiegazione della immensa
popolarita che ebbe, e che
ha tuttora.




Tuttavia la percezione che oggi abbiamo
della musica di Giuseppe Verdi & ben
diversa dalla lettura critica delle sue opere
quando ancora era vivente il Maestro, fin
oltre la sua scomparsa per almeno I primi
due decenni del XX secolo.




Almeno fino a quando in Germania,
paradossalmente, Franz Werfel pubblico un
libro intitolato “Verdi, il romanzo dell’Opera”
(Verdi, Roman der Oper) che permise negli anni
venti del 1900 di “riscoprire” Verdi pubblicando
in lingua tedesca alcuni libretti verdiani e
aprendo la strada alle sue opere con una
edizione della “Forza del destino” a Dresda.

Franz Werfel




Si trattava di quello che gli storici della musica
avrebbero definito come “Verdi Renaissance”.
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Come non ricordare poi I'immensa opera di

riscoperta praticata magistralmente da Arturo
Toscanini, considerato unanimemente l’interprete
verdiano di riferimento cui va il grande merito di aver
diretto non solo i grandi capolavori ma di aver
riproposto anche quelle opere “minori”’ che la cattiva
tradizione esecutiva aveva condannato all’oblio.




Toscanini fu anche riformatore della musica
verdiana e lo fece attraverso un espediente
semplicissimo: decise di eseguire l'opera
come era stata scritta!

I “segreto”? Dare 1l giusto respiro
all’Opera, alternare la tensione e il riposo,
seguire le indicazioni metronomiche e
agogiche, anche interpretandole ma facendo
si che la compattezza ed essenza della
musica restasse tale.




Ma cio non piaceva a tutti,

particolarmente ai tradizionalisti di
mestiere che pensavano che tutti gli abusi
perpetrati fino a quel momento fossero la
vera essenza della rozza musica verdiana;
non poteva piacere ai cantanti che
usavano le cabalette e le arie per sfoggiare
le proprie capacita vocali, spesso urlate,
non piaceva agli impresari teatrali che
riempivano 1 teatri e non piaceva al
pubblico che amava tutti quegli eccessi.




Verdi ebbe forse piu detrattori che estimatori e
fu messo in discussione sia in Italia che
all’estero a causa della pessima qualita della
esecuzione delle sue opere da parte del
direttori e dei cantanti, tali da condizionare la

critica e deformare i contorni dell’Opera
stessa.




Una delle cause di cio fu che fino a tutta la
prima meta dell’800 nei paesi di lingua
tedesca si erano gia costituite orchestre
stabili dirette da un singolo direttore. In
Italia invece gli orchestrali si fondevano in
gruppi occasionali, i musicisti si riunivano,
suonavano e si disperdevano per trovare
poi altri colleghi in altre orchestre.




C’era poi la doppia direzione, il primo
violino, o come si dice la “spalla” che
dirigeva i musicisti, e pol c’era il cembalista
che dirigeva i cantanti e il coro. Gli unici
corpi musicali ben organizzati erano le
bande di paese!




Richard Wagner

Una situazione che non poteva
permettere la omogeneizzazione tra
musica e voce, tanto che il caos che ne
derivo autorizzo Richard Wagner ad
affermare che nelle opere italiane
I’'orchestra suona come una “mostruosa
chitarra”.




E a proposito di opinioni piu recenti:

Umberto Saba: “cantano
divinamente con alito
vinoso”’

Alberto Moravia: “ll nostro
Shakespeare folcloristico e
plebeo e contadino, ossia
volgare”




Verdi era assolutamente consapevole,

delle pessime esecuzioni che
privilegiavano la potenza e la sonorita
fragorosa  dell’orchestra, Fuso dei

fortissimi, alterazioni del fraseggio,
alterazioni del tempo e forzatura delle voci
fino ad estremi sovracuti, a scapito della
morbidezza di suono voluta da Verdi e
scritta con estrema precisione in partitura
con i segni dinamicl e agogici.




Nota di tecnica:

m pianissisimo
(pit che pianiasima)
PP pianissimo

piano

Agogica: dal greco agogé
"condotta, movimento"), l'insieme di
tutte le indicazioni presenti in uno
spartito che hanno wuna funzione

meazzopiano

mazzoforto

forte

espressiva e interpretativa. _—

Es: ritardando, rallentando, acceleran i

do, adagio, con sentimento, a tempo ' it sz
(pit che fortissimo

ecc.

Segni dinamici: indicano

variazioni dell’'intensita sonora il
es: piano, pianissimo, forte, i
fortissimo



Breve fu il passo che condusse dalla
routine esecutiva alla trascrizione nei
testi a stampa e con essa la
perpetuazione dell’arbitrio esecutivo
metodo che sfruttava la potenza
sonora per galvanizzare cantanti e
pubblico, I'esatto contrario di cio che
Verdi voleva da orchestra e cantanti
come ad esempio ottenere sfumature
dinamiche e timbriche.




Tutto cio contribui a creare il falso mito del
Verdi artista contadino primitivo e ingenuo,
di scarsa cultura generale e privo di gusto e
a cio si aggiunga che all’epoca imperavano i
miti eroici della musica wagneriana che
aveva una concezione drammaturgica e una
origine culturale completamente diversa da
quella italiana.




In essa infatti prevaleva Ia
componente sinfonica mentre iIn
Italia era predominante la
componente vocale con
accompagnamento orchestrale.




| caratteri compositivi che Verdi stava
portando alla luce erano fortemente criticati
da coloro che vedevano in cio una rottura e
una forte regressione della tradizione che
privilegiava la melodia e la voce umana,
quella del “bel canto” e del “bello ideale”,
eredita di Rossini Bellini e Donizetti.
Tradizione che secondo la critica nostalgica
ora veniva distrutta dal fragore e dalla
accozzaglia degli strumenti.




L’'estetica teatrale di Verdi
e il risultato di severissimi
studi musicali col maestro
Lavigna che lo educo allo
studio di Bach, Haydn,
Mozart e Beethoven;
contrappunto fughe e
canoni furono il suo pane
quotidiano, tanto che ormai
vecchio, memore dei suoi
studi, proprio con una fuga
si congedera dal suo
pubblico.

Lavigna Vincenzo
1776-1836




Una volta completati gli studi i primi dieci anni di
carriera, gli “anni di galera” come li defini lui
stesso, furono fondamentali per [I'evoluzione
dell’estetica musicale di Verdi; si tratto di un vero e
proprio laboratorio musicale, una Iincessante
ricerca del nuovo, che lo condusse passo dopo
passo ad un perfetto dominio tecnico ed estetico
destinato al culmine con la gigantesca trilogia
popolare, Rigoletto  Trovatore e  Traviata
conclusione di un Dbasilare periodo creativo
verdiano per aprire la strada ad un nuovo lungo
periodo fatto di ampiezza narrativa e poetica.




Benche Verdi non si possa considerare un
romantico nel senso stretto semantico la
sua musica e presenta gli stilemi romantici
per eccellenza come amore e morte, il bene
e il male si intrecciano e rappresentano il
senso dell’esistenza umana. Erede della
musica di Donizetti e Bellini, Verdi contesto
I’estetica del “bel canto” cosi come era
concepita dal Romanticismo musicale;
tuttavia ne esalto la tecnica sulla quale era
inflessibile con i cantanti.




cosa occorreva secondo Verdi per cantare
bene?

Eseguire “semplicemente ed
esattamente quello che c’e scritto’




Inoltre occorreva...

aver fatto severi studi musicali, avere un
perfetto controllo dell’emissione con una
pronuncia accurata e molta cultura letteraria.
Possedere in pratica una tecnica che
permettesse di ottenere tutte le sfumature e le
dinamiche della sua scrittura.




Cos’era dunque il “bel canto” per Verdi?
Tecnica perfetta e smaliziata, precisa
cultura della parola da articolare
chiaramente, limitare le emissioni di
petto e privilegiare quelle “di testa”; fu
insomma un’azione razionalizzatrice che
supero la civilta del “bello ideale”
fondata sul “bel canto”.




Nella ricerca tecnica ed estetica dei
primi anni e evidente [linfluenza
dell’Opéra francese che e stata
modello di unita ambientale e
scenografica, modello usato poi da
Verdi per fornire tensione drammatica
ininterrotta e coinvolgimento dello
spettatore nel dramma.




Paradigmatico in tal senso l'uso del coro,
nato come espressione della volonta popolare
(basta pensare all’Antigone di Sofocle)
assume grande importanza in Verdi sia nella
produzione ‘“risorgimentale” a spiccata
tendenza nazionalistica, appunto come voce
del popolo ed espressione di sentimenti
patriottici, ma anche e soprattutto in funzione
di esortazione drammaturgica, o per usare un
termine tecnico, con funzione parenetica.




| francesi usavano il coro
per tenere Insieme ampi
quadri scenici riprendendo
una tecnica gia in uso da
Gluck e Rameau, necessita
peraltro sentita anche da
Mercadante che fu anche il
primo a portare In Italia
I’'uso del coro in tal guisa.

Jean-
PhilippeRameau
1683 1764

Christoph Willibald
Gluck
1714-1787




Durante i giovanili soggiorni parigini Verdi
frequento assiduamente teatri d’opera e di
prosa, capi che i libretti erano veri e propri
manuali di regia che regolavano ogni
aspetto dello spettacolo. Apprese
'importanza della stretta relazione ftra
scena dramma e musica, quella che defini
come “ mise en scene” ove luci, costumi,
scenografie, posizione dei cantanti tutto
doveva essere coordinato.




Questo risultato Verdi lo raggiunse
gradualmente col passare degli anni fino ad
arrivare a comporre musica immaginando Ila
scena e traducendo con le note I'ambiente, i
gesti, i movimenti dei personaggi.

La maturazione della coscienza estetica e
drammaturgica lo indusse a seguire da vicino la
stesura dei libretti suggerendo spesso ai poeti
variazioni dei versi in funzione drammatica e
scenica; lavoro facilitato la dove l'autorevolezza
della fonte letteraria lo permetteva.




TEMI GENERALI DELLA POETICA VERDIANA
Pilastri delle circostanze drammatiche

ELEMENTO STORICO

ELEMENTO DELLA NATURA

ELEMENTO DELLA NOSTALGIA

ELEMENTO DELL’ ADDIO

ELEMENTO “FANTASTICO”




CARATTERI FONDAMENTALI DELLE OPERE VERDIANE 1

-- la forte compattezza drammatica

-- ’arte del contrasto
-- il ritmo incalzante

-- la potenza emotiva

-- la logica costruttiva




CARATTERI FONDAMENTALI DELLE OPERE VERDIANE 2

-- la sintesi narrativa e chiarezza di
intreccio

-- analisi dei sentimenti

-- forte caratterizzazione
del protagonisti

-- fedelta alla fonte letteraria

-- 'uso del concertato




Nel considerare tutte queste variabili
bisogna distinguere tra i vari periodi
della sua produzione, dalle prime opere
ove prevale il tema patriottico ed e
messo In luce i1l valore militare italiano,
dalle opere successive fino alla grande
maturita, ove viene descritto lo spessore
psicologico del personaggi e il loro
dramma umano.




Le cosiddette “opere brutte” di Verdi
sono in effetti un Ilaboratorio
sperimentale ove ancora sono
presenti sincopi a singhiozzo e ¢li
accompagnamenti “ a chitarrone” lo
“zum pa pa zum” - tipica espressione
delle opere giovanili — di grande
efficacia non solo come scansione
ritmica ma con precisi intenti
espressivi.




Se Bellini e Donizetti usavano il canto
acrobatico per descrivere un gruppo di
sentimenti, Verdi lo usa per
caratterizzare individualmente ogni
personaggio - basti pensare ad Abigaille
o a lady Macbeth - superando
totalmente quello che e stato definito il
“bel canto”.




La prospettiva e un evolversi
progressivo delle sue capacita
tecniche ed estetiche che
determinano un sostanziale
rinnovamento del melodramma in
netto contrasto con le direttive
estetiche che sancivano la
predominanza della musica sul testo.




Verdi volle esaltare la poesia avvalendosi
della musica, sovvertendo il sistema formale
della tradizione rossiniana fatta da rigide
regole di composizione tanto che si puo dire
sia il grande “distruttore” del melodramma
fondato sul cosiddetto “ bello ideale”,
retaggio splendido di Rossini Bellini e
Donizetti




Se prima di Verdi nell’opera italiana la
caratterizzazione universale prevaleva
su quella del singolo personaggio, con
Verdi, fin dal Nabucco, si comprese che
si era ad un punto di svolta; i
personaggi verdiani sono scolpiti a
tutto tondo Iin musica e acquistano
spessore umano e complessita
psicologica.




Tutti i personaggi verdiani sono
straordinariamente veri, merito delle
sfumature sentimentali e morali concentrate
in una incredibile capacita di sintesi
drammatica in cui 1l bene e il male sono
indissolubilmente legati esattamente come
sono presenti in ogni essere umano.




In ogni opera verdiana i “cattivi’ sono
esseri reali ed e per questo che ci
identifichiamo con loro. Cio si comprende
appieno quando Verdi Incontra Ia
letteratura di Shakespeare con le sue
passioni universali ove e inestricabile il
confine tra il bene e il male che ogni uomo
ha in sé; con Shakespeare si avvicina alla
realta per studiarla in tutte le sue
manifestazioni.




Perché Verdi descrive cosi bene, direi
scolpisce in musica, I personaggi carichi
di valenze negative?

Semplicemente perché ci mostra il male
delluomo e ci mette Iin guardia dal
perseguire il male stesso. Qui sta la grande

differenza tra il “male” descritto da
Shakespeare, che é fine a sé stesso e non
ha speranza di risoluzione, e il “male” di

Verdi che e presente, ma con lintento di
indicarci la strada per evitarlo.




Ma c’e amore nelle opere di
Verdi?




In Verdi 'amore passa In secondo
piano, quell’amore che era sovrano in
Bellini e Donizetti; ’amore ¢ comunque
presente sempre in Verdi — escludendo
il Macbeth ove protagonista assoluto e
il male — ma qui ’'amore e una sorta di
trampolino per sostenere e descrivere
gelosia, vendetta, odio.




A partire da Rigoletto - la prima gigantesca
opera della cosiddetta trilogia- i dialoghi si
fanno piu articolati e i personaggi raccontano
la loro storia e la loro filosofia di vita, e ogni
personaggio attraverso la musica acquista
spessore umano e complessita psicologica.

Ne deriva...




...un meraviglioso risultato cui concorre la
assoluta fedelta alla fonte letteraria
dell’opera In oggetto cui si unisce la sua
immensa conoscenza del cuore umano,
cosi efficacemente espressa nella sua
musica e da lui poco esercitata nella vita di
tutti i giorni.




Il teatro di Verdi e reale, asciutto, essenziale
e Iincisivo, Verdi chiedeva ai suoi librettisti
“brevita e sublimita”, caratteristiche come
varieta, compattezza e dinamismo che Il
teatro italiano non aveva mai conosciuto
prima di Verdi.




Ogni opera del Maestro presenta uno spazio
acustico e uno visivo ove il suono e un
elemento drammaturgico potentissimo,
solidamente legato a quello che Verdi
chiamava “la tinta musicale” cioe quella
particolare area tonale che assume una
valenza di scenografia sonora ma che
soprattutto determina il carattere generale del
dramma evocando quasi materialmente le
condizioni ambientali del dramma stesso.




Esempio superlativo di tinta
musicale e la tonalita in Do
minore che caratterizza
Rigoletto fin dalla prima
battuta; quell’opera, 1
Rigoletto, che non a caso fu
definita dai tedeschi con la
loro mirabile capacita di
esprimere un concetto con
una agglutinazione di parole,
come Gesamtkunstwerk,
cioé opera d’arte globale.




GRAZIE PER L’ATTENZIONE

Tutte le immagini sono tratte
da Wikipedia




