
Gustav  Holst 
(Cheltenham 21 settembre 1874, Londra 25 maggio 
1934) 

“Mars, bringer of  war”  1

The Planets op. 32

Fosse stato per lui sarebbe diventato un 
pianista, adorava quello strumento ma 
purtroppo la salute non lo aiutò e fin da 
piccolo accusò gravi problemi alla vista e 
alle articolazioni. La sua fragilità non gli 
consentiva di resistere alle lunghe ore di esercizio e così si concentrò piuttosto 
sulla composizione. Gustav Holst era un “erudito”, un uomo di grande 
cultura, molto curioso, sempre pronto ad imparare e approfondire ogni 
aspetto del suo ampio interesse. Spesso per aiutare il suo corpo doveva 
trascorrere lunghi periodi in posti caldi (il clima dell’Inghilterra di certo non 
lo aiutava a migliorare i suoi cronici problemi respiratori…) e così viaggiò 
molto. Trascorse lunghi periodi nel deserto e, durante un soggiorno in 
Spagna, conobbe degli amici che impressero una svolta nella sua vita e nella 
sua carriera. Holst conobbe degli appassionati di astronomia e astrologia e 
iniziò anch’egli ad immergersi nello studio del cielo, delle stelle, dei pianeti. 
Decise quindi di comporre una “suite” (ovvero una serie di brani) in cui ogni 
numero musicale rappresentava uno dei pianeti del nostro sistema solare. 
“The planets” (op. 32) è ad oggi la sua creazione più conosciuta e affascinante. 
Musica di forte impatto che ha avuto largo impiego anche nella 
cinematografia. 

 “Marte, colui che porta la guerra”1



Antonin Dvořák 
(Nelahozeves 8 settembre 1841,  Praga 1 maggio 1904) 

“Rusalka” 
Aria di Rusalka.

“Luna nel cielo profondo 
La tua luce si vede lontano, 
Per il mondo intero tu vaghi, 
Tu osservi le case della gente. 
Luna, aspetta un pò 
Dimmi, dov'è il mio amato?  
Digli, luna d'argento, 
che lo sto abbracciando, 
almeno per un momento 
ricordagli di sognarmi. 
Illuminalo da lontano, 
Digli, digli chi lo sta aspettando! 
Se la sua anima umana dovesse sognarmi, 
lascia che si svegli con quel ricordo! 
O Luna, non nasconderti, non sparire!” 

Per chi conosce la celebre “Sirenetta” potremmo tranquillamente dire che la storia 
di Rusalka è la versione “slava” dello stesso soggetto. Rusalka è una ondina (una 
ninfa magica dei fiumi e dei laghi) che vuole prendere sembianze umane per 
sposare un principe e confessa il suo desiderio al padre (lo Spirito delle acque). 
Nonostante il padre cerchi di dissuaderla dal suo intento Rusalka non cambia idea e 
si rivolge alla strega Jezibaba che stringe con lei un patto: l’incantesimo le costerà la 
perdita della voce e una maledizione. 
Rusalka, ormai muta, ma bellissima, incontra il Principe e i due si innamorano ma 
non hanno fatto i conti con la gelosia della Principessa che riconquista la passione 
del Principe. Rusalka affranta chiede aiuto al padre e torna nelle acque del lago 
dopo aver maledetto gli umani.  
Il Principe pentito vuole rimediare e finirà per baciare Rusalka in un bacio 
mortale pur di finire la sua vita nelle braccia della ninfa. 



Gaetano Donizetti 
(Bergamo 29 novembre 1797, Bergamo 8 aprile 1848) 

“Lucrezia Borgia” 
Aria di Maffio Orsini, 
“Il segreto per esser felici”

Curiosità: nell’opera l’aria “Il segreto per esser  
felici” viene affidata al personaggio di Maffio  
Orsini ma, pur essendo maschile, viene cantata  
in scena da una interprete donna.  
Era infatti consuetudine nel melodramma  
del primo Ottocento usare il registro del  
mezzosoprano o del contralto per interpretare  
ruoli maschili particolarmente romantici. La voce femminile “scura”era la soluzione ideale 
per creare una varietà di timbri in scena senza dover sempre dipendere dalle voci profonde 
e scure di bassi e baritoni. 

“Lucrezia Borgia” è un opera di grande successo sia per la bellezza della musica sia per 
l’efficacia della storia che non ha nulla da invidiare alle trame di un crime televisivo.  
Inganni, bugie, avvelenamenti, gelosie, rivalità politiche e amorose sono gli ingredienti di 
questo “thriller” ante litteram che racconta il mito dei pericolosissimi “Borgia”, nobile 
famiglia divenuta celebre per la lunga catena di fatti di cronaca nera che li vide 
protagonisti. 

“Lucrezia Borgia” inaugurò la stagione teatrale del Teatro alla Scala di Milano nel 1833. 
Donizetti ne completò la musica in poco meno di un mese perché l’autore del libretto 
(Felice Romani) consegnò il testo in grande ritardo. Il soggetto della storia era un 
adattamento di un lavoro contemporaneo del grande scrittore francese Victor Hugo che 
non fu per nulla felice di sapere che qualcuno stava utilizzando la sua storia per 
trasformarla in libretto d’opera. Per questo denunciò più volte Donizetti e Romani e 
pretese che fossero cambiati i nomi a tutti i personaggi e al titolo stesso. Per questa 
ragione al suo debutto l’opera si intitolò “La rinnegata” e in rappresentazioni 
successive cambiò ancora in “Alfonso, duca di Ferrara”, “Dalinda”, “Elisa da Fosco”, 
“Eustorgia da Romano”, “Giovanna di Napoli”, “Nizza de Grenade”. La versione oggi 
conosciuta è stata definitivamente proposta soltanto nel 1933 (cento anni dopo il 
debutto!). 



Gioachino Rossini 
(Pesaro 29 febbraio 1792, Passy 13 novembre 1868) 

“Il Barbiere di Siviglia” 
Duetto Figaro - Conte di Almaviva, 
“All’idea di quel metallo”

Il Conte di Almaviva intona una romantica serenata 
sotto il balcone della finestra di Rosina, giovane 
ragazza segregata in casa del vecchio Don Bartolo. Ma 
a un cuore innamorato nulla è precluso e il Conte di 
Almaviva, con la complicità del vulcanico e tuttofare 
Figaro, troverà il modo di scappare da Siviglia con 
Rosina , sposarla, farla diventare Contessa e… causarle 
un sacco di dispiaceri… ma questa è un’altra storia  2

Applaudita per la prima volta a Roma nel 1815 
“Il Barbiere di Siviglia” è una delle tre opere più rappresentate in tutta la storia della 
musica (le altre sono Carmen e La Traviata). La composizione di questa opera buffa era 
stata commissionata per i festeggiamenti del Carnevale romano. 

L’energia dei personaggi muove l’azione che è brillante, piena di  travestimenti, 
imbrogli, risate, comicità, un mix  di astuzia e gioia di vivere, ricerca del piacere 
e sfida dell’intelligenza.  

La musica di Rossini è scintillante e rispecchia perfettamente il carattere dei personaggi. 

Il ruolo del Conte di Almaviva è affidato alla voce del tenore e richiede una tecnica di canto 
particolarmente raffinata in grado di guidare la voce sia nella morbidezza delle melodie 
affettuose che nella precisione dei recitativi (che sono poco più che dialoghi in cui non si 
cantano vere e proprie melodie ma si usa la voce in modo più sonoro rispetto al parlato 
normale pronunciando le parole con una velocità e una naturalezza simile in tutto e per 
tutto alla conversazione) oltre che un virtuosismo necessario ad affrontare passaggi di 
grande velocità pieni di note rapide e di suoni estremamente acuti. 
Non è un caso che il primo interprete di questo ruolo sia stato il tenore Manuel Garcia 
(pron. Garsìa) che, oltre a esibirsi ai più alti livelli sui palcoscenici d’opera di tutta Europa, 
dedicò gran parte della sua vita a scrivere un trattato sulla tecnica del canto. 

 Mi riferisco a “Le Nozze di Figaro” composta da W. A. Mozart e L. Da Ponte nel 1786. Entrambe le opere 2

mettono in scena la storia raccontata da P. A. C. de Beaumarché “Le mariage de Figaro” in cui si racconta l’intera 
vicenda di Almaviva e Rosina, dalla loro fuga d’amore, al matrimonio e alle loro questioni coniugali piuttosto 
movimentate.



Jacques Offenbach 
(Colonia 20 giugno 1819, Parigi 5 ottobre 1880) 

“La grande Duchesse de 
Gerolstein”  

Aria del Generale Boum  
“A cheval sur la discipline”

Cavalcando la disciplina, procedo per monti e 
valli, sterminando battaglioni. 
Il nemico più fiero si nasconde quando 
intravede i pennacchi del mio casco. 
E “pif, paf, pouf, e tara papa poum” sono io, il 
General Boum Boum! 

Si dice che Jacques Offenbach nei suoi lavori teatrali abbia saputo ridicolizzare chiunque: 
divinità, amanti, ricchi, poveri, scienziati, mendicanti, musicisti, politici, anima… ma uno 
dei bersagli preferiti fu senz’altro l’ufficiale dell’esercito. 
Le alte sfere della società parigina affollavano i teatri per deliziarsi e ridere sulle note di 
Offenbach e spesso non comprendevano che in realtà ridevano di loro stessi, di quel 
mondo ottuso e privilegiato che ormai stava per estinguersi sotto le spinte della modernità. 
Il Generale Boum è uno dei più clamorosi esempi di parodia dell’uomo di potere, diremmo 
oggi “tutto chiacchiere e distintivo”… convinto che tutto il mondo lo tema solo perché 
indossa una uniforme, convinto che ogni donna cascherà ai suoi piedi per il solo fatto di 
essere un soldato ma completamente privo di autentici valori e virtù. 
Persino il testo dell’aria denota l’idiozia del personaggio che si esprime per suoni e 
onomatopee non essendo assolutamente degno di attingere alla bellezza della poesia.  



Richard Strauss 
(Monaco di Baviera 11 giugno 1864, Garmisch Partenkirchen 8 
settembre 1949) 

“Also sprach Zarathustra” 

Richard Strauss è stato compositore e direttore 
d’orchestra. Ebbe grandissimo successo in vita 
sia per i suoi lavori sinfonici che per le opere 
teatrali. La sua musica è ricca, fantasiosa, di 
grande potere evocativo. Il suo talento più 
grande quello di riuscire a raccontare con i soli 
elementi musicali (melodia, ritmo, armonia)  
storie e racconti. Sono celebri i suoi “poemi sinfonici”. “Poemi” perché nascono per 
essere letti e raccontati, “Sinfonici” perché anziché usare attori e parole viene usata 
l’orchestra. Gran parte della sua produzione musicale si può classificare nella 
cosiddetta “musica a programma” cioè, composizioni che cercano di riprodurre in 
musica soggetti che nascono in altri ambiti (pittura, scultura, letteratura). 
Uno dei maggiori successi fu il poema sinfonico “Così parlò Zarathustra” op. 30 
(titolo originale “Also sprach Zarathustra”) composto nel 1896. 
E’ evidentemente ispirato al libro del filosofo Friedrich Nietzsche e si apre con una 
celeberrima “Einleitung” (Introduzione) che dovrebbe rappresentare con i suoni la 
Creazione o l’avvento della nuova era del SuperUomo. 
Il tema è stato reso famosissimo dal cinema perché accompagna la sequenza iniziale 
del film “2001: a space Odyssey” (“2001: Odissea nello spazio”) del geniale regista 
Stanley Kubrick. 



Antonio Vivaldi 
(Venezia 4 marzo 1714, Vienna 15 novembre 1787) 

“L’inverno” (Allegro) 
da “le quattro stagioni”

“Le quattro stagioni” sono la composizione di 
musica classica più eseguita al mondo. L’energia di 
questa musica è contagiosa, scuote l’animo di 
chiunque la ascolti. E’ un mix perfetto di ritmo, 
armonia, melodia, apparentemente semplice ma al 
tempo stesso virtuosistica, spettacolare e invitante. 
Antonio Vivaldi fu un vero rivoluzionario in 
musica. Il suo stile era ammirato e studiato da tutti 
i compositori contemporanei, pensate che persino 
il grande Johann Sebastian Bach si avventurava in scomodissimi viaggi (spesso a 
piedi!) pur di poter assistere a un concerto con musiche del maestro di Venezia. 
Dopo la sua morte fu quasi dimenticato e solo nel Ventesimo secolo si è dato il 
giusto spazio allo studio della vita di Antonio Vivaldi e delle sue opere.  

“Le quattro stagioni” è il titolo dato a una serie di concerti per violino e orchestra 
d’archi per i quali Vivaldi compose anche delle poesie (sonetti) che raccontano il 
ciclo di vita della natura con l’alternarsi delle stagioni. Fioriture, venti, piogge, 
tempeste, calure, abbaiare di cani e cinguetti d’uccelli tutto è “spiegato” e raccontato 
con i suoni dell’orchestra partendo dalle poesie. Si tratta di un geniale lavoro di 
“musica a programma” (vedi scheda su Richard Strauss).  

Il “motore” di questa musica è il “basso continuo” cioè la linea di accompagnamento 
fatta di ritmo e accordi su cui il violino solista esprime tutto il suo potenziale.  

Per la versione Diderot 2023 abbiamo deciso di mandare Vivaldi nel futuro… un po’ 
come Lucy e Noah facendolo diventare decisamente “spaziale”…. buon ascolto!!!! 



Gioachino Rossini 
(Pesaro 29 febbraio 1792, Passy 13 novembre 1868) 

“Cenerentola, ossia la bontà 
in trionfo” 
Aria di Don Ramiro, “Sì ritrovarla io giuro”

Cenerentola è sparita! Dopo aver ballato con lo 
scudiero del Principe (che in realtà è il Principe stesso 
ma travestito…) i due sono ormai innamorati ma 
l’incantesimo sta per finire e la mezzanotte arriva per 
cui la ragazza deve tornare da dove è venuta. Il 
Principe Ramiro decide allora di venire allo scoperto. 
Abbandona il suo travestimento da scudiero e decide di 
ritrovare la sua amata ovunque essa sia… persino nello spazio: “se fosse in grembo a Giove 
io la ritroverò!”. 

Nella versione scritta da Jacopo Ferretti e messa in musica da Gioachino Rossini non ci 
sono scarpette di cristallo ma due bracciali (smanigli) identici: uno è al polso di Angelina 
(ovvero Cenerentola) l’altro è rimasto in mano a Don Ramiro.  
Qualche altra differenza rispetto alla versione che siamo abituati a conoscere di 
Cenerentola sta nel fatto che non c’è una matrigna ma un patrigno, non c’è una graziosa 
fatina con bacchetta e alucce ma un “fato” uomo… il saggio Alidoro che appare per 
infondere coraggio a Cenerentola.  
Per il resto c’è tutta la magia della musica di Rossini, la gioia di vivere, l’ironia, la voglia di 
sognare e il lieto fine in cui “trionfa la bontà”. 



David Bowie 
(Londra 8 gennaio 1947, New York 10 gennaio 2016) 

“Life on Mars?” 

Pseudonimo di David Robert Jones è stato un artista 
completo, musicista, pittore, attore, poeta.  
Pop star conosciuta in tutto il mondo ha venduto 
oltre 150 milioni di dischi e l’importanza del suo 
lavoro sull’evoluzione del rock e del pop è stata 
riconosciuta da intere generazioni di cantautori. A 
sedici anni già suonava il saxofono, cantava in una 
band e componeva le prime canzoni e per mantenere 
gli studi lavorava anche in una agenzia pubblicitaria come grafico.  
I suoi primi anni di carriera li spese integrandosi in diverse band dapprima 
proponendo covers dei grandi successi rock del tempo e poi, poco alla volta, 
imponendo il suo gusto musicale e i suoi lavori. All’inizio degli anni Sessanta decise 
di presentarsi al pubblico col nome “David Bowie”. Si ispirò a un personaggio del 
film “La battaglia di Alamo”, un certo Jim Bowie, che produceva coltelli da caccia, e 
in una intervista spiegò: “volevo qualcosa che esprimesse un desiderio di tagliare 
corteo con le bugie e tutto il resto”.  
Negli anni Settanta Bowie si orientò sempre di più verso la carriera da solista 
non riuscendo a trovare stabilità nella collaborazione con altri musicisti. 
Aveva una personalità molto forte e idee chiarissime su come esprimersi. 
Anticonformista, affascinante, talentuoso. Recitava in teatro e iniziava a essere 
ingaggiato anche per piccoli ruoli nel cinema. 
Nella sua carriera David Bowie riuscì a entrare nell’immaginario del pubblico sotto 
le spoglie di improbabili personaggi, una sorta di sdoppiamento della sua 
personalità che lo “sostituivano” quando saliva sul palco. Indimenticabili il suo 
“Ziggy Stardust” e “The white Duke”. 



George Friedrich Händel 
(Halle 23 febbraio 1685, Londra 14 aprile 1759) 

“Giulio Cesare in Egitto” 
Duetto “Son nata a lagrimar”

Fin dal debutto nel 1724 a Londra, “Giulio Cesare 
in Egitto” ebbe un grande successo e oggi è 
considerata una della opere meglio riuscite per la 
qualità della melodia. All’epoca del debutto i ruoli 
principali erano interpretati da castrati secondo la 
moda dell’epoca. Oggi si affidano le stesse parti a 
contralti o mezzosoprani en travesti (cioè voci 
femminili che cantano personaggi maschili) oppure alle voci di controtenore che 
rievocano le sonorità originali. 

Händel è stato insieme a Bach e Vivaldi il compositore più rappresentativo del 
cosiddetto periodo Barocco. L’opera in quel periodo visse una stagione di enorme 
successo. In teatro l’opera si rappresentava con il principale obiettivo di stupire il 
pubblico. Soluzioni scenotecniche spettacolari (considerando l’epoca ancora priva 
di gas e luce possiamo parlare di veri e propri miracoli tecnici) interpreti capaci di 
virtuosismi inauditi, trame ricche fino all’eccesso di situazioni drammatiche.  
Quasi sempre il libretto concludeva con un sereno e allegro happy end in cui tutti i 
protagonisti cantano il trionfo della pace e dell’amore.  

Amante del successo, della celebrità, dotato di un fisico imponente ben superiore 
alla media dell’epoca Händel fu anche un vorace… mangiatore, abitudine che ahimè 
compromise gravemente la sua salute. Resta celebre l’aneddoto che racconta come il 
compositore si presentò in una trattoria di Londra ordinando all’oste una colazione 
per tre. Il cameriere tardava a servirlo non vedendo arrivare gli altri due 
commensali e Händel lo apostrofò seccato con un: - Si sbrighi, mi porti da 
mangiare! -  Il cameriere alquanto imbarazzato chiese: - E gli altri due?  - e la 
risposta fu: - Non si preoccupi gli altri due sono io - 


