
Giuseppe Verdi
e il melodramma

italiano
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Le origini dell’Opera lirica.
Sviluppo ed espansione in 

Europa
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Tra tutte le forme musicali, per molti
secoli, l’Opera lirica è stata la forma
d’arte economicamente più dispendiosa
più complessa e più spettacolare da
realizzare.



l’Opera non è nient’altro che teatro 
in cui gli attori invece di parlare 

cantano.

E’ il “recitar cantando”
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Naturalmente questa definizione è

assolutamente riduttiva poiché la lirica è

forma d’arte superiore, un genere
musicale che riunisce in sé in un’unica
rappresentazione più generi artistici come
arte scenica, poesia, danza, canto e
ovviamente musica.
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TERMINOLOGIA USATA PER DEFINIRE 
L’OPERA NEL XVII E XVIII SECOLO  

DRAMMA MUSICALE

DRAMMA IN MUSICA

TRAGEDIA  (SE OPERA SERIA)

DRAMMA  GIOCOSO  (SE OPERA  BUFFA)
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Gli elementi costitutivi 
dell’Opera:

1) l’elemento musica
2) l’elemento letterario
3) l’elemento spettacolo

7



L’ORIGINE  DELL’OPERA  E’ 

ESCLUSIVAMENTE 

ITALIANA

nacque e si sviluppò in Italia e impose in 
tutta Europa le sue caratteristiche.

***
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Un gruppo di intellettuali
fiorentini, filosofi, letterati,
musicisti in sostanza l’elite
culturale fiorentina del
momento, si riunì in una sorta di
cenacolo che prese il nome di
“Camerata fiorentina” detta
anche “camerata de’ Bardi” dal
nome del fondatore, il conte
Giovanni de’ Bardi, noto
matematico musicista e poeta.

Giovanni de’ Bardi            
1534-1612 9



I componenti della “camerata fiorentina”
(I padri fondatori dell’opera)

-- Giovanni de’Bardi
-- Vincenzo Galilei
-- Giulio  Caccini
-- Jacopo Peri
-- Emilio de’ Cavalieri
-- Ottavio Rinuccini
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Vincenzo Galilei  
1520-1591

Giulio Caccini
1551-1618

Emilio de’ Cavalieri
1550-1602

Jacopo Peri
1561-1633

Ottavio Rinuccini
1562-1612
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Questi personaggi, relativamente poco
noti ma che devono essere considerati i
padri fondatori dell’Opera, intesero
cambiare il modo di fare musica,
svincolandosi dai canoni compositivi
rinascimentali cardine della produzione
musicale, volevano in pratica ristabilire il connubio greco tra parola e

suono.
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riportando alla luce lo stile
drammatico delle icone della
drammaturgia greca come Eschilo,
Sofocle ed Euripide.

volevano in pratica ristabilire il
connubio greco tra parola e suono,
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E’ bene ricordare che in
epoca medievale il teatro
greco-romano fu
completamente
abbandonato, al contrario
del Rinascimento in cui fu
riscoperto studiato e
valorizzato il IV libro della
Poetica aristotelica, che
fu inopinatamente inserito
nell’Index librorum
prohibitorum dalle
autorità ecclesiastiche.

***
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Dettarono la via per una riforma
strutturale delle forme musicali,
cercarono di superare la polifonia, cioè
più linee melodiche a più voci nello
stesso brano, una struttura articolata con
il “difetto” di rendere meno intellegibili le
parole proprio a causa della commistione
delle varie voci.
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In epoca medievale la musica non era
particolarmente elaborata e originava dal
canto gregoriano (il cosiddetto cantus

firmus) ove la linea melodica, affidata
solo a voci maschili, era una sequenza
di note una dopo l’altra affidata a una o
più voci, che cantavano tutti la stessa
melodia senza accompagnamento
musicale.
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monodia semplice

Era la cosiddetta struttura
“a cappella” o…
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E’ una sequenza di note una dopo
l’altra affidata a una o più voci, che
cantavano tutti la stessa melodia
senza accompagnamento musicale.
Era la cosiddetta struttura “a cappella”

Esempio tipico: il canto gregoriano

Cos’è la monodia semplice?

Alleluia 18



Quando ci si rese conto che la monodia
semplice non bastava più ci fu una
evoluzione importante che si concretizzò
intorno all’anno 1000 con la nascita della
polifonia che nacque come musica sacra
per poi diventare anche profana intorno al
XVI secolo.
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Polifonia vuol dire più linee melodiche
sovrapposte ed esposte
contemporaneamente. La musica
polifonica diventa quindi più complicata
rispetto alla monodia (che, ricordiamo, è
caratterizzata da maggiore semplicità di
composizione ed esecuzione rispetto alla
polifonia), con la conseguenza, come si è
già accennato, di rendere più difficile la
percezione delle parole.
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Le forme musicali imperanti in quegli anni
erano il madrigale e il mottetto, appunto in
forma polifonica, cioè a più voci con almeno
due linee melodiche elaborate secondo
canoni contrappuntistici e accompagnati da
una musica affidata quasi sempre a due
strumenti, solitamente un violoncello o un
fagotto al basso e un cembalo nel registro
acuto con lo scopo di creare a partire da una
sola nota bassa un accordo che sostenesse
l’intonazione del canto: era il cosiddetto

“basso continuo”.
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Salve Mater, mottetto per 2 soprani 
e basso continuo

TIORBA
Alessandro Melani

1639-1703
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Cos’è il basso continuo?
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È una tecnica di scrittura usata a partire
dal XVII secolo per indicare
l’accompagnamento alle voci e agli
strumenti. Una linea in chiave di basso
riporta le note che sono la base degli
accordi e un sistema di numeri e simboli
indica gli accordi per accompagnare le
voci e lo strumento.

***
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Dobbiamo a Giulio Caccini l’idea
del basso continuo, una sorta di
stenografia musicale per
realizzare un accompagnamento
improvvisato che doveva
sostenere la linea melodica del
canto. Si veniva così a creare la

“monodia accompagnata” 
25



Cos’è la monodia accompagnata?

Quando la linea melodica del canto si
“accompagna” alla musica; momento
importantissimo perché si passò da una
struttura “orizzontale” ad una struttura
“verticale” quindi con una struttura
armonica fatta da accordi, il
contrappunto cioè “punctus contra
punctum”, nota contro nota.
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Esempio di struttura orizzontale       canto 
gregoriano  (monodia semplice)

Esempio di struttura verticale   (monodia 
accompagnata)

27



Il concetto di contrappunto è di
fondamentale importanza nella
struttura musicale; infatti è la
relazione tra le linee melodiche di un
brano per creare sovrapposizioni di
temi, ed è uno degli elementi
fondamentali della polifonia.

***
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L’introduzione della “monodia
accompagnata” segna nella storia della
musica, l’inizio dell’Opera lirica ma anche il
momento iniziale su cui si fonda tutta la
musica tonale moderna con i modi
maggiore e minore.
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Si riuscì a sfruttare le possibilità
espressive degli antichi greci usando la
monodia accompagnata, contrapponendosi
nettamente alla struttura del madrigale
spesso a tre o a cinque voci che si
intersecano tra loro.
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Perché la monodia accompagnata ebbe
nettamente il sopravvento sul madrigale,
e, di conseguenza, sulla polifonia?
Perché garantiva una

migliore percezione del testo in quanto
l’accompagnamento musicale non
disturbava la melodia.
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Tutte le rappresentazioni erano in cinque atti,
ed erano caratterizzate dagli “intermedi” cioè
brani musicali che facevano da collante tra un
atto e l’altro con grande commistione di scene
tragiche alternate a momenti comici.

Non apparenti: erano solo musicali , con i 
musicisti celati allo sguardo degli spettatori.

Apparenti: dove alla musica si aggiungeva la 
presenza di danzatori e complicate macchine 
sceniche.
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Come si può immaginare sono proprio
questi “intermedi”, all’inizio semplici
elementi accessori, che costituiranno con
l’avvento della “monodia accompagnata”,
l’impalcatura dell’Opera lirica così come la
conosciamo, e i primi esecutori furono
proprio i componenti della “Camerata
fiorentina” che abbiamo già citato!
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La data ufficiale della
nascita dell’Opera, che,
abbiamo visto essere
stata inventata “a
tavolino” viene fatta
risalire alla sera del 6
ottobre 1600, quando, a
Palazzo Pitti in occasione
delle nozze di Maria
de’Medici con Enrico IV il
re di Francia, venne
messa in scena una
pastorale su testo di
Ottavio Rinuccini e
musica di Jacopo Peri:
l’Euridice.

Maria  de   Medici
1775-1642

Enrico IV  re di 
Francia 

1533-1610Euridice 34



Ottavio Rinuccini, uno dei
più importanti poeti da
teatro dell’epoca, venne
influenzato dall’ambiente
culturale umanistico
rinascimentale ed ebbe
come modello Petrarca e
Poliziano dai quali trasse
stilemi e fiorentinismi ben
evidenti nei suoi libretti.
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La pastorale è una composizione in cui
sono descritte scene e personaggi
agresti disseminata di canzoni e cori, il
tutto con chiari riferimenti alla mitologia
greca.

***
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Peri e Caccini furono molto importanti
poiché iniziarono tradizioni che sarebbero
durate nel tempo; infatti Peri usò
soprattutto il declamato e il recitativo,
mentre Caccini usò molto la melodia che poi
nel tempo si sarebbe trasformata in quello
che noi conosciamo come “aria”.

Jacopo Peri Giulio Caccini
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“Recitativo” e “aria” sarebbero
diventati lo schema strutturale
dell’opera italiana, infatti…

il recitativo sarebbe servito a
descrivere i momenti drammatici
mentre l’aria esprimeva i momenti
melodico-sentimentali.

***
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una delle due figlie di Caccini, Francesca,
fu la prima donna a comporre musica per
opera e precisamente “la liberazione di

Ruggiero dall’isola d’Alcina” tratta
dall’Orlando Furioso di Ludovico Ariosto
e rappresentata ancora una volta a
Firenze in occasione della visita di un
principe polacco.

FRANCESCA  
CACCINI  
1587-1641
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Ora introduciamo una figura di
assoluta importanza nella storia
dell’opera e precisamente Claudio
Monteverdi assoluto protagonista
della musica a cavallo del XVI e XVII
secolo.
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Claudio Monteverdi 
1567-1643

Vincenzo I° Gonzaga 
1562-1612
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I GONZAGA 
GRANDI E ILLUMINATI 

MECENATI

ANDREA MANTEGNA

TORQUATO 
TASSO

TIZIANO

PIETRO PAOLO 
RUBENS
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Claudio Monteverdi, sommo musicista alla
corte di Vincenzo I Gonzaga era il più
importante rappresentante di quella musica
che descriveva quasi sempre vicende legate
alla antica Grecia soprattutto tragedie e
commedie con varie allegorie ed era
rappresentata esclusivamente nelle corti
nobiliari in occasione degli imenei dei prìncipi
o delle solenni ricorrenze in onore dei nobili di
alto lignaggio.

*** 43



Compositore di corte dei Gonzaga al
servizio di Vincenzo I Gonzaga, fu un
grande madrigalista e polifonista, e da
subito comprese le grandi potenzialità del
nuovo stile musicale che si stava creando
in quel periodo.

***
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Il madrigale era la forma musicale di
riferimento del’500, una forma vocale e
musicale, polifonica ( quindi a due, cinque,
sei voci ) basato su un testo poetico. Nasce
nel ‘300 per raggiungere il massimo fulgore
nel ‘500, è una forma comunicativa in cui gli
strumenti si incontrano con la poesia e si
rafforzano a vicenda. Il legame espressivo
tra musica e testo.
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Monteverdi rappresenta il punto di
passaggio tra la musica del ‘500 e quella
del ‘600, il passaggio dall’antico al
moderno, dalla polifonia alla monodia,
quest’ultima quale espressione di valori
della modernità perché sottolinea il valore
della parola e del contenuto, fino ad
arrivare alla monodia accompagnata su
basso continuo e lo stile concertato
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La musica esprime il concetto
espresso dalle parole. ove la
musica ha il primato rispetto alla
parola ***
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Ricordiamo che il basso continuo è
l’accompagnamento strumentale
attraverso il quale le capacità
comunicative diventano infinite e
raffinatissime, il dialogo che descrive una
scena.
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Per comprendere a fondo l’importanza di
Monteverdi dobbiamo ricordare che fino a
quel momento l’accompagnamento
musicale era eseguito da pochi strumenti,
come il cembalo, la viola, il liuto, strumenti
che erano posti dietro la scena, non visibili
dagli spettatori (intermedi non apparenti).
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Monteverdi usò fino a 40 strumenti
diversi per la realizzazione del
basso continuo, specificando in
partitura quali strumenti si
dovessero usare per meglio
sottolineare i momenti drammatici
dell’opera.
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Nel 1642 compose l’altra sua opera
fondamentale, “ l’incoronazione di

Poppea” dove per la prima volta
vengono rappresentati in musica i
sentimenti umani come l’amore, l’odio
la sensualità carnale, la convivialità, il
delitto.



Grazie a Monteverdi…

l’Opera passa da una fase 
“sperimentale” ad arte a 

pieno titolo.



L’Opera si espande in Italia
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Maffeo Barberini (Urbano VIII) 
1568-1644

Il 1623 anno in cui il Cardinale Maffeo
Barberini ascese al soglio pontificio
come papa Urbano VIII, coincise con
l’affermazione dell’Opera a Roma.

54



Anche qui a Roma come a Firenze i
palazzi nobiliari e cardinalizi furono la
sede delle rappresentazioni operistiche
in cui dominava il modello recitativo e
degli intermedi. La novità sta nel fatto
che ben presto si abbandonano i
soggetti pastorali per sostituirli con
vicende tratte dalla letteratura
dell’epoca, soprattutto dall’Ariosto e del
Tasso e da drammi sacri;
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Ludovico Ariosto    
1474-1533

le trame diventano via via più elaborate e la
scenografia assume un aspetto tipicamente
ridondante in linea con il nascente stile barocco. Al
recitativo si affiancano numerose “arie” che hanno
una struttura precisa e ben definita.

Torquato Tasso
1544-1595
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Mai come in questo periodo la musica
operistica si intrecciò con la storia dei
cardinali e il loro avvicendarsi al soglio
pontificio; basti pensare al cardinale Giulio
Rospigliosi (futuro papa Clemente IX) il
quale era anche musicista librettista e,
come si direbbe oggi, regista delle opere
che mise in scena.
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Giulio Rospigliosi (Clemente IX)   

1600-1669

Raffinato librettista riuscì a far si che l’Opera, in
funzione di divertimento, fosse il mezzo per
raggiungere l’utile morale secondo i saldissimi
principi dei gesuiti. Con Rospigliosi si affaccia lo
stile barocco. A Rospigliosi dobbiamo il felice
incontro con il drammaturgo spagnolo Pedro
Calderòn de la Barca il cui contributo fu
essenziale nella messa in scena di opere sia
drammatiche che comiche dalle molteplici
situazioni ed effetti scenici. 58



Calderòn de la Barca, di
cultura gesuita e
cappellano di Filippo IV re
di Spagna, crebbe all’ombra
della cultura classica e
della visione Scolastica del
mondo. Geniale e poliedrico
personaggio, viene
accostato per importanza
letteraria a Shakespeare;

Calderon de la Barca
1600-1681
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la sua vita avventurosa, fu anche
soldato, gli permise di scrivere più di
centoventi tra commedie e tragedie e
oltre ottanta drammi di grande
importanza per contenuti filosofici e
teologici sia a sfondo religioso che
cavalleresco ove prevale l’impronta
storica e mitologica con grandi
l’impianti scenici ed afflato lirico.

***
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Nel 1637 l’opera approda a Venezia e qui per la
prima volta fu costruito un teatro “pubblico” a
spese di una facoltosa famiglia veneziana, era il
teatro di San Cassiano. Ne furono poi costruiti
altri sedici tutti con la stessa caratteristica di
essere aperti al pubblico.
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Tuttavia la definizione di “pubblico” non
coincide con l’accezione odierna, anche
se il modello organizzativo era simile a
quello contemporaneo, poiché gli spazi
riservati al pubblico erano gestiti da
facoltosi mercanti e ricchi possidenti che
a loro volta subaffittavano ad altri,
facendo si che chi frequentava il teatro
fosse sempre riservato alle stesse
persone.
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Questi teatri erano
costruiti sul modello dei
teatri shakespiriani del XVII
secolo, tipo il Globe
Theater per intenderci,
circolari o a forma di ferro
di cavallo con i palchi
riservati al pubblico
facoltoso e nobile e la
platea per il pubblico
comune che stava in piedi
per tutto il tempo dello
spettacolo

GLOBE THEATER  IN 
LONDON

*** 
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Teatro “La Scala” Milano 1849   dipinto di Carlo Bossoli
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Mai come a Venezia la messa in scena fu
così opulenta, con ingegnosi e
complicati macchinismi che
permettevano agli attori di librarsi
nell’aria sospesi tra nubi e astri e di
cambiare rapidamente le scene mentre
gli atti da cinque si riducevano ai più
agili tre atti. A Venezia nacquero i veri
cantanti d’opera che si cimentarono con
soggetti ricavati sia dalla mitologia ma
soprattutto dalla storia romana e da
episodi della guerra di Troia.
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Si passa in pratica dalla
rappresentazione di un mondo
fantastico fatto di personaggi mitici
ma inesistenti a rappresentare fatti
veramente accaduti e a descrivere
con i recitativi i sentimenti più veri
dell’uomo.
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L’Opera varca le Alpi e giunge in Francia
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Cardinale Mazzarino
1602-1661

Consolidato il fatto che l’Opera italiana con i
suoi schemi e la sua struttura era il modello per
tutti, anche la Francia volle cimentarsi con
questo tipo di musica, e al contrario di altre
nazioni la Francia riuscì a creare un modello
operistico completamente svincolato dal
modello italiano. La nascita delle compagnie
teatrali e l’intervento del cardinale Mazzarino fu
decisivo per introdurre lo stile italiano in Francia
verso il 1650. 68



Fu il gusto tipicamente francese a
rifiutare il modello italiano e
soprattutto a non gradire il tipo di
vocalità che era in voga da molto
tempo e con grandissimo successo
in Italia:

La voce dominante nel 
XVII e XVIII secolo

il castrato
69



In quel periodo il soprano maschile era il
registro prediletto dal pubblico ed era il
più remunerato rispetto agli altri registri
vocali; la castrazione permetteva ai
fanciulli di crescere sviluppando una
voce femminile in un corpo maschile
sfruttando la forza della muscolatura
maschile e soprattutto la voce restava
immutata negli anni garantendo così una
carriera molto lunga



I castrati, nel gergo dell’epoca
venivano chiamati “i musici”,
interpretarono ruoli sia maschili che
femminili e furono assoluti protagonisti
di virtuosismi vocali. legati al loro
timbro ed anche alla grande estensione
della loro tessitura.
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I più famosi castrati dell’epoca

Carlo Broschi detto Farinelli

Gaetano Majorano detto Caffarelli
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All’epoca dei castrati non esisteva ancora il
concetto di verosimiglianza per cui timbro e
vocalità devono essere in linea con il sesso e
il carattere dei protagonisti. Ecco perchè
personaggi maschili e virili erano interpretati
da castrati che avevano voci tipicamente
femminili.
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La loro tecnica consisteva nel “cantare
sul fiato”, ancora oggi largamente
usata, tecnica che permette di sostenere
un suono e modificarlo sfruttando il
diaframma nell’emissione. La vocalità
del castrato era importante sia per
volume, per estensione e ricchezza
armonica e di colori.
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Caratteristiche queste che per
taluni insegnanti di canto lirico
non sono raggiungibili dagli
odierni controtenori sia sopranisti
che contraltisti.

Ebbero una preparazione musicale
estremamente rigorosa e completa,
conoscevano alla perfezione la teoria e la
pratica strumentale più raffinata, acquisita
fin da piccoli nelle scuole di musica.
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ALESSANDRO MORESCHI  
1858-1922

Alessandro Moreschi

Una curiosità: l’ultimo castrato (definizione in
questo caso non corretta poiché era un
ermafrodita) fu un certo Alessandro
Moreschi che cantò per il Papa nella
Cappella Sistina e del quale abbiamo una
testimonianza vocale poiché incise nel 1902
su un primordiale supporto magnetico. Era
così noto e popolare tanto che cantò ai
funerali di Napoleone III di Francia.
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Cos’è un controtenore?

E’ un cantante lirico con registro vocale
maschile utilizzato nel corso del
Novecento per la rappresentazione di
opere del repertorio seicentesco e
settecentesco. Il barocco è l’area
specialistica di questi cantanti con il
merito di aver riportato alla luce,
filologicamente parlando, usi e costumi
esecutivi dell’epoca

***
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Essa esce dalla solita e naturale classificazione dei
timbri vocali del melodramma con i diversi timbri
maschili (tenore, baritono, basso) e femminili
(soprano, mezzosoprano, contralto). E’ un’altra
categoria vocale che spesso, ascoltandola, rende
difficile stabilire l’appartenenza ad un uomo o a una
donna.

***
Ricordiamo che la voce del castrato non esisteva
in natura e quindi non è naturale ma artificiale
appunto perché derivata dalla castrazione.

***



--- ballet de cour

--- comedie ballet

In Francia ebbero successo due filoni musicali:
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Jean Baptiste Lully
1632-1687

MOLIERE    
1622-1673

Il cerimoniale di corte
prevedeva la presenza di
sfarzose manifestazioni
imperniate su argomenti
mitologici e allegorie tendenti a
magnificare la figura del re. Il
drammaturgo Molière e il
musicista Jean-Baptiste Lully
ispirandosi al “ballet de cour”
idearono la “comedie-ballet”,
commedie di argomenti leggeri
e amorosi in cui erano presenti
il ballo e brani solistici e corali.
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Personaggio di fondamentale
importanza fu proprio Giovanni Battista
Lulli, italiano ma naturalizzato francese
come Jean-Baptiste Lully.
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Lully divenne musicista di corte del Re
Sole e a lui, fondatore della Academie
Royale de Musique dobbiamo la struttura
fondamentale dell’opera francese, una
sintesi tra ballo, racconto drammatico,
tragedia classica canto e apparato
scenografico. Questo modello fu
chiamato “Tragedie-lirique” con spiccate
caratteristiche drammaturgiche attinte
dalla letteratura di Corneille e Racine.

CORNEILLE 
1606-1684

RACINE
1639-1649

82



Una delle caratteristiche della “Tragedie-
lirique” era quella di mantenere in scena
un personaggio presente nella scena
precedente, la cosiddetta “liaison de

scène”, l’introduzione di un prologo e il
ritorno ai cinque atti.

***

Lully introduce la  “liaison de scène” e  l’ouverture 

Altra caratteristica fondamentale della musica di
Lully fu la comparsa dell’”ouverture” una sorta di
introduzione strumentale all’opera in due tempi e
con un finale apologetico per il Re.
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Il modello lulliano era
tuttavia destinato a
decadere, sia per la
scomparsa del Re Sole e la
comparsa di Luigi XV ma
soprattutto per il nascente
cambiamento politico che
portò alla infiltrazione di
elementi stilistici italiani ad
esempio l’uso di
modulazioni, abbellimenti
armonici ecc.

Luigi XV*** 84



Esponente di spicco di tale periodo fu Jean-Philippe
Rameau. Estensore del primo trattato di armonia,
pur mantenendo formalmente lo stile lulliano
modificò la struttura dell’”ouverture” adattandola
allo stile italiano , introducendo il concetto di aria
“da capo” (struttura strofica A-B-A) e numerosi
minuetti. Vedremo che questa struttura subirà una
variazione più elaborata con Metastasio; diventerà
pentapartita AA1BAA1

Scompare il Re Sole e arriva Luigi XV

JEAN PHILIPPE RAMEAU 
1683-1764
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Alla fine del seicento lo stile operistico
italiano ha comunque un carattere europeo, il
suo stile è presente in tutta Europa anche se,
come abbiamo visto, in Francia assume
caratteri del tutto peculiari. Ciononostante
comincia a dare segni di arretratezza rispetto
ai tempi correnti, e soprattutto rispetto ai
modelli fiorentini della Camerata fiorentina è
cresciuta caoticamente a dismisura
mescolando il tragico al comico, con libretti
farraginosi e una pletora di personaggi non
sempre consoni al tema corrente
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A mettere a posto le cose ci penseranno
due grandi protagonisti di questo periodo:
Apostolo Zeno e Pietro Metastasio.
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Il nuovo secolo, il XVIII, saluta l’arrivo di 
grandi novità

APOSTOLO ZENO  
1669-1750

PIETRO METASTASIO
1698-1782       

***
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Pietro Trapassi, più
conosciuto col nome di
Metastasio. Sacerdote fu
grande letterato librettista,
drammaturgo e poeta e riuscì
a coniugare le esigenze
metriche della poesia,
sfruttando la “docilità del

nostro idioma”, con quelle
della musica.
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La grande intuizione del Metastasio fu
quella di organizzare la drammaturgia
musicale in recitativi e arie con compiti
ben distinti:

al recitativo spettava il compito di
sviluppare l’azione, quindi momento
dinamico, mentre l’aria serviva a porre
l’accento sul sentimento o stato d’animo di
quel momento, quindi momento statico.
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La grande intuizione del Metastasio fu quella
di far si che la lingua italiana, che costituiva
con il libretto dell’opera l’elemento narrativo
dell’opera stessa, non fosse elemento di
“disturbo” della musica, ma al contrario,
fosse elemento di equilibrio e di esaltazione
dello spettacolo e della musica.

***
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al recitativo spettava il compito di
sviluppare l’azione, quindi momento
dinamico, mentre l’aria serviva a porre
l’accento sul sentimento o stato d’animo di
quel momento, quindi momento statico.
Nel recitativo il cantante dialoga con gli
altri personaggi in quel momento in scena,
(momento di tensione) mentre nell’Aria il
cantante dialoga col pubblico con una
emozione individuale, (momento di
riposo).
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Con Apostolo Zeno e Metastasio il libretto 
d’opera acquista dignità letteraria.
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Emozione e razionalità presenti ma
perfettamente equilibrati da un linguaggio
semplice e facilmente intellegibile.
Ricordiamo a tal proposito che nel ‘600
prevaleva lo spettacolo e la musica sul testo
poetico.

***
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Si fa strada il contrasto tra il senso del
dovere da un lato e gli affetti e le passioni
dall’altro.
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Tutta la musica settecentesca ha il suo fulcro
nell’Aria, talmente importante che ogni cantante
aveva nel suo “bagaglio” musicale le proprie “arie
da baule” . Era una pratica comune, in totale
dispregio della partitura e del contesto dell’opera,
che i cantanti usavano per far sfoggio del proprio
virtuosismo;

non si facevano scrupolo di usarla anche
all’interno di melodrammi che nulla avevano a che
vedere con la natura dell’aria che stavano
cantando, risultando così ad esempio una
melodia allegra nel bel mezzo di una scena
tragica.
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Perché aria da baule?

Semplicemente perché veniva
portata materialmente nel baule di
scena che il cantante portava con
sé nei viaggi.
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L’Opera in Germania
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In Germania i tentativi di dare origine ad un
opera nazionale con caratteri propri furono molto
deboli rispetto a ciò che avvenne in Francia. Il
gusto tedesco era più vicino alla musica
sinfonica e strumentale piuttosto che a quella
vocale anche perché la lingua tedesca mal si
adattava alla metrica italiana tanto che il
linguaggio strumentale divenne più raffinato e
cromatico, con una timbrica associata a ben
precisi segni dinamici.
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A Vienna dominava
ancora l’influsso
dello stile italiano fino
all’arrivo di Christoph
Willibald von Gluck
che, seguendo le
orme di Benedetto
Marcello, impresse
mutamenti
rivoluzionari allo stile
operistico insieme al
suo librettista
preferito Ranieri de’
Calzabigi, livornese.

Christoph Willibald von  GLUCK 
1714-1787

RANIERI de CALZABIGI 
1714- 1795

***
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Quale fu la rivoluzione di Gluck?

Semplicemente abolì tutti gli abusi
interpretativi dei cantanti che avevano corrotto
la musica italiana. La musica doveva
esclusivamente servire la poesia senza
interromperla con continui e superflui
ornamenti vocali introdotti dai cantanti per
dimostrare la loro bravura. Con la eliminazione
delle colorature e le arie “da capo” Gluck portò
il dramma al centro dell’interesse, diede un
ruolo importante all’orchestra e alla struttura
armonica.

***
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Vediamo cosa  avvenne in 
Inghilterra:
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Principale esponente di questo genere di
musica fu il tedesco Georg Friedrich
Händel; il caso volle che si mettesse in
luce in Inghilterra invece che in Germania.
Infatti fu candidato a ricoprire l’incarico di
organista a Lubecca ma le consuetudini
del tempo imponevano che il candidato
sposasse la figlia del titolare dell’incarico.
Händel dopo aver conosciuto la ragazza,
si presume dall’aspetto ben poco
attraente, rifiutò l’incarico e attraversò la
Manica per stabilirsi a Londra per poi
diventare cittadino britannico.
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Tedesco di nascita Georg Friedrich Händel fu compositore
direttore d’orchestra ed anche impresario ebbe anche
l’incarico di reclutare i migliori cantanti lirici in Europa col
fine di rappresentare quasi esclusivamente opere serie
italiane. Alterne vicissitudini politico finanziarie indussero
poi Händel a dedicarsi alla composizione dei celeberrimi
oratori, sicuramente grande musica ma con scarsa tensione
emotiva e propensione al teatro.

GEORG FRIEDRICH HÄNDEL 
1685-1759
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L’Opera buffa
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Il XVIII secolo vede l’affermazione
dell’opera buffa. Abbiamo visto come
l’opera seria, il dramma musicale, fosse
commisto con momenti comici spesso
completamente avulsi dal dramma che si
stava svolgendo. L’opera seria nel ‘700
esclude qualsiasi situazione comica
relegandole tra un atto e l’altro. Nascono i
cosiddetti intermezzi, a volte molto lunghi,
ed erano suonati tra un atto e l’altro per
distrarre gli spettatori, in pratica un’opera
nell’opera!
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Gli intermezzi erano brevi scene in cui
spesso la protagonista, di estrazione
popolare, amoreggiava o litigava con il
proprio fidanzato, o corteggiava, per
migliorare la propria condizione economica
e sociale, un vecchio borghese.
L’aristocrazia veniva accuratamente esclusa
da queste rappresentazioni.
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Gli intermezzi erano generalmente
composti da un alternarsi di arie e
recitativi e qualche duetto..Dobbiamo
ancora una volta ad Apostolo Zeno e
Metastasio la scomparsa di mescolare il
soggetto drammatico con il soggetto
comico, fin tanto che all’inizio del 1700 il
genere buffo si differenziò nettamente dal
quello serio.
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Nasceva il dramma giocoso,
caratteristicamente napoletano, che
prenderà col tempo il sopravvento
sull’opera seria.
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L’importanza di questo genere musicale
consisteva nel mettere in scena momenti di vita
reale, tratti spesso dalla commedia dell’arte, e
vicende completamente diverse da argomenti
mitologici. Il realismo portato in scena ebbe
l’effetto di non avvalersi più dei castrati insieme ad
una più precisa caratterizzazione dei ruoli dei
cantanti, infatti i vari registri acuti o bassi
tendevano a delineare con maggior precisione i
ruoli psicologici dei protagonisti.
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Questa caratterizzazione sarà mantenuta
negli anni a venire fino al momento in cui
ad ogni registro vocale venne attribuito
un preciso ruolo in scena; ad esempio il
soprano verrà identificato con la giovane
innamorata, il mezzosoprano con la
rivale in amore, il tenore sarà il giovane
innamorato e il basso e il baritono con
l’antagonista in amore.
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in Italia              opera buffa
in Francia         opèra–comique
in Inghilterra     ballad
in Germania      Singspiel

Nel XVII secolo non avendo ancora connotazioni
precise, veniva chiamata in vari modi:
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Domenico Cimarosa

A cavallo tra il ‘700 e l’800 l’opera
buffa divenne sempre più
complessa e organica anche grazie
al contributo di Domenico
Cimarosa con il suo capolavoro “il
matrimonio segreto” che si avvalse
di un grande librettista e
celeberrimo commediografo: Carlo
Goldoni. Tale è l’importanza di
quest’opera che rimase in
permanenza nel repertorio teatrale,
giungendo fino ai nostri giorni.

113



Giovanbattista Pergolesi

Accanto a Cimarosa un
altro protagonista
assoluto dell’opera
buffa fu Giovanbattista
Pergolesi.

***
114



Il tema fondamentale delle loro opere
fu il popolarissimo tema conduttore
della celebrazione in musica delle
modalità di combinare il matrimonio.
Basti pensare alla “La serva padrona”
di Pergolesi e al “il matrimonio

segreto”di Cimarosa.
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L’uso del recitativo, i personaggi di
estrazione popolare e borghese, la
possibilità da parte del pubblico di capire
le parole e la trama dell’opera resero
subito popolarissime queste ed altre
opere le cui trame erano situazioni reali
di vita vissuta.
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WIlliam Hogarth
1697 1764

Ben presto il genere buffo
si affermò anche in Europa
e non solo in Italia tanto
che anche grandi pittori
come ad esempio il
l’inglese William Hogarth
si ispirarono al genio
compositivo italiano.
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Tra il 1743 e il 1745 egli dipinse un ciclo di opere
chiamato “Le mariage à la mode“ che
rappresentano le conseguenze di un
matrimonio concluso esclusivamente per
interessi economici; tra tutti citiamo (
esclusivamente per concretezza didattica) la
tela chiamato “il contratto” che rappresenta una
situazione molto comune all’epoca, cioè i
matrimoni combinati ove prevaleva l’interesse
economico sull’amore reciproco.
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GRAZIE PER L’ATTENZIONE
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