
Nell’Universo tutto è musica. A partire dalle 
antiche mitologie, dagli Egizi ai Greci agli 
Indù, l'intera creazione si mette in rapporto 
con il suono e con la voce. Onde sonore si 
sarebbero irradiate dando origine all'universo. 
Persino la scienza in questi ultimi anni si è per 
così dire riunificata col mito. Sono state for-
mulate teorie che riconoscono una dimensione 
sonora all'universo. Basta ricordare le onde 
sonore emesse dagli anelli di Saturno e rileva-
te dalla sonda spaziale Voyager II nel 1981. 
Platone, l'insigne filosofo greco, aveva parlato 
di qualcosa di molto simile nel mito di Er, 
quando affermava che ogni pianeta possiede 
un suo suono. Siamo di fronte alla musicae vis 
mirifica, potenza meravigliosa della musica, 
concetto elaborato dall'estetica della teoria 
degli affetti tra 1600 e 1700. Quando poi mi-
crocosmo e macrocosmo si corrispondono 
attraverso misteriose congiunzioni non resta 
che mettersi in ascolto, come insegnava Pita-
gora. Un saggio del musicologo Quirino Prin-
cipe tratteggia a meraviglia questi argomenti 
("Cantare e suonare: un impulso primordiale 
dell'uomo", 1994). Principe cita poi un mito 
antico come quello delle sirene nell'Odissea, 
che con il potere incantatorio della loro voce 
cercano di sedurre Ulisse e i suoi compagni. 
Ma uno scrittore moderno profondo e spesso 
paradossale come Franz Kafka, in un racconto 

postumo intitolato “Il silenzio delle sirene” 
immagina addirittura che Ulisse abbia mentito 
ai suoi compagni, e che in realtà il suadente 
canto fosse immaginario. «Ulisse», scrive 
Principe, «sapeva che le sirene non avrebbero 
cantato(...). Se la voce stimola l'eros, il deside-
rio inappagato di ascoltare la voce delle incan-
tatrici è una soluzione ancora più sottile». Ciò, 
secondo me, può esprimere anche un concetto 
più profondo: in musica il silenzio è altrettan-
to importante dei suoni. Può essere un mes-
saggio...silenzioso da lanciare in un mondo 
odierno spesse volte sopraffatto dall'inquina-
mento acustico.       (segue a pag 8)

Uno dei più grandi musicisti calabresi 
fu Alessandro Longo, incarna l'ideale 
del musicista completo: pianista, com-
positore, didatta, revisore di musiche 
classiche, giornalista, animatore di au-
torevoli istituzioni culturali e concerti-
stiche. Alessandro Longo rappresenta 
una delle più eminenti figure della 
Scuola Musicale Napoletana. La sua 
vita fu esempio d’una sbalorditiva ope-
rosità, fatta di ingegno e di tenacia, 
d’intuito e di versatilità, di quella ver-
satilità che gli consentiva di trascorrere 
agevolmente da una minuziosa revisio-
ne d’un testo pianistico all’estroso svi-
luppo di un’idea musicale, da un’ap-

passionata interpretazione d’un classi-
co della tastiera alla pensosa elabora-
zione d’un articolo critico, da un’atten-
ta audizione pianistica all’estempora-
nea stesura d’un sonetto a rime obbli-
gate.

(segue a pag 3)

UN ANNO FA…
Prendeva vita nell’ottobre del 2004 il 
primo comunicato interno del Nuovo 
Laboratorio Lirico, entusiastica fù 
l’accoglienza ed il vedere la stampa 
addirittura commovente.Tutti gli sforzi 
ed i propositi di coloro che ne propu-
gnarono l’iniziativa ne vedevano final-
mente la nascita. Un anno fa… I conte-
nuti delle varie rubriche che erano solo 
parole e pensieri, presero corpo nella 
scrittura, insomma un vero tripudio, un 
gaudio di consensi e tanta voglia di 
riscriverne uno nuovo. Tre sono stati i 
comunicati: ottobre 2004, febbraio200-
5, Maggio 2005. Accanto alla musica 
concreta, realizzata attraverso l’esecu-
zione di concerti, opere, festival ecc.. 

una musica spiegata, che arricchisce e 
ne completa, talvolta, i criteri, la storia, 
la paleografia, l’aspetto geo-politico 
conurbato nelle vicende musicali, un 
passato che diventa fatto, più vicina ne 
è la consapevolezza della immensa 
ricchezza e del vero valore che in essa 
è contenuta. Complimenti, dunque, a 
tutti coloro che hanno collaborato alla 
stesura, all’impaginazione, ai concetti 
scritti, estrinsecando volontà, compe-
tenza e ricerca, … alcune volte, per la 
verità inviate un po’ in ritardo al 
“Alva”, che alla fatidica domanda : 
“Luis, sono arrivati le E Mail?..., un'u-
nica e sempre inecuivoca risposta: 
“Maestro, apro, ma ancora non tutti 
hanno inviato i loro messaggi”.E quin-
di non  Ctrl.c, Ctrl.v”.Era solo per dire, 
e dare un ringraziamento a Domenico 
che prende sempre in maniera seria ed  
entusiastica , come del resto tutti i 
giovani artieri,  il lavoro e la stesura 
del comunicato . Dunque, auguri “ 
Informatore”, ai tenuto a tutti un po’ di 
compagnia, nonostante la tua pediatri-
ca età. Sei nato appena un anno fa… 
Alt f4.               

M° Gaetano Tirotta 

        TUTTO È MUSICA di Andrea Calabrese

Speciale “Papa”

Comunicato Interno
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Il laboratorio accompagnato dal mastro 
Calabrese nella “grande” serata  

“Al Chiaro di Luna” a Scilla 

All’interno:
A. N. Porpora 
G. P. Palestrina 
J. S. Bach 
Il Suoni nella storia 
Gli artieri e il Festival... 





L’itinerario sul filo della dimensione sto-
rica, ha caratterizzato il “progetto scuola” 
ed ha trovato il suo felice sbocco nella 
realizzazione del 5° festival dell’opera 
giocosa, edizione luglio 2005. Nel con-
tempo anche la presentazione (secondo 
appuntamento il 23 maggio 05) del Be-
nintende inserita  felicemente  nell’ambi-
to della programmazione ,  nella quale i 
giovani artieri hanno saputo ben coniuga-

re la scrittura musicale dell’insigne mae-
stro scomparso nel 1968 con un adeguato 
e brillante fraseggio musicale. Nell’Audi-
torium della terza età, Aurora Tirotta, 
Domenico Santacroce, Alessandro Tirotta 
e Angela Marcianò, accompagnati da 
Caterina Figliolia, sono statti lungamente 
applauditi ed apprezzati dal numeroso 
pubblico presente, concludendo la loro 
performance, con una composizione  nel 
Nostro, elaborata  a quattro voci ineguali 
da Andrea Calabrese.Molte sono state le 
tappe concertistiche nelle quali studio, 

tecnica e presenza scenica hanno contri-
buito ad impeccabili esecuzioni, serietà 

nello studio, responsabilità e senso del 
rispetto hanno efficacemente delineato 
questo itinerario.La conoscenza man ma-
no acquisita ha sen’altro prodotto esiti 
qualificati  e ne ha estrinsecato il valevole 
apporto anche attraverso la nascita e  la 
stesura dei “quaderni  del Laboratorio”, 
ben tre: ( appunti al Festival, alla serena-

ta, all’operetta) curati da Tina Lo giudice.   
Bova Marina, 5 giugno 2005,  sono stato 
invitato alla manifestazione, “Voci nel 
mediterraneo”, organizzata da un mio ex 
allievo,  Aldo Gurnari, nella quale la pre-
senza dei giovani artieri è stata benevol-
mente in maniera assai lusinghiera  ap-
prezzata da tutto il pubblico presente e 
soprattutto dagli addetti ai lavori. Angelo 
Ferraro, instancabile e indomito organiz-
zatore ha invitato tutti ai vari seminari, 
pregiandosi anch’egli di appartenere alla 
suddetta categoria: Palizzi, 29 marzo 20-
05. Gambarie, 16 luglio 2005 , …”su pel 
colle selvoso, in cima arrivano gli artieri 
e gagliardi fan ridondare tutt’intorno me-

lodie che tra la selva  dal letargo risve-
gliano   gli orecchi . Plauso e stupore  
tutti gli astanti manifestano ed un rinno-
vato invito gli artieri colgono”.Fa incetta 
di applausi il Baritono Carmelo Autolita-
no.  Giù , poi a serenare il 18 agosto 200-
5, Scilla, fiabesca e ridente accoglie fe-
stosamente l’Ensemble, per la festa di S. 
Rocco, con in testa Alva e Corena. Si 
conclude il 15 ottobre 2005 all’audito-
rium “ Il Cipresseto” per conto dell’Ac-
cademia del tempo libero di Reggio Cala-
bria, l’itinerario musicale, dopo una bril-
lante ed entusiastica esibizione. Hanno 
partecipato : Aurora Tirotta, Silvia Mana-
riti, Giovanna Marino, Nadia Vilasi, Gio-
vanna Pirrotta, Tina Logiudice, Angela 
Marcianò, , Chiara Tirotta, Demetrio Ma-
rino, Carmelo Autolitano, Raffaele Fac-
ciolà, Angelo Tirotta, Domenico Santa-
croce, Gennaro Grande, Angelo Ferraro, 
Daniele Tirotta, Ivan Marino, Paolo De 
Benedetto, e con la partecipazione agli 
eventi di: Carmela De Gregorio, Rosan-
gela Manzo,Giuseppe Cantore, Giovanni 
De Benedetto, Andrea Calabrese, Rober-
to Oppedisano, Grazia Maria Danieli.
        

M° Gaetano Tirotta 

Nella migliore delle atmosfere anche que-
st’anno si è svolto il “Festival dell’Opera 
Giocosa” già alla sua quinta edizione. 
Appuntamento estivo oramai diventato 
tradizione per il “Nuovo Laboratorio Liri-
co”, che con passione e dedizione ne pro-
muove e ne prepara lo svolgimento. Tra-
dizione è diventato quest’appuntamento 
anche per chi lo ospita, i Padri Saveriani  
custodi e costruttori del “Parco della 
Mondialità”, e per chi oramai da cinque 
edizioni lo segue con interesse. 
Questa è proprio l’atmosfera che si respi-
ra all’interno dell’anfiteatro greco del 
“Parco della Mondialità”, un’atmosfera di 
familiarità, di reciproca condivisione del-
l’amore e del piacere della buona Musica. 
Interessante ed in qualche modo anche 

didascalico è stato il programma che que-
st’anno il nostro gruppo ha proposto in 
occasione del festival. Il titolo: “… dal 
salotto al Palcoscenico”, fa ben intravede-
re il percorso logico-storiografico che  ha 
diretto lo svolgimento del concerto del 30 
luglio, questo ha trasportato il pubblico, 
nel susseguirsi delle singole esecuzioni, 
dalla nascita dell’opera negli inizi del 
‘600 (il salotto), proseguendo per le varie 
fasi della sua evoluzione nei secoli suc-
cessivi che l’hanno vista protagonista 
della vita europea delle più disparate clas-
si sociali. Un vero e proprio avvenimento 
di massa, come diremmo oggi, che durò 
per più di tre secoli. Si può quindi imma-
ginare la varietà di stili musicali sussegui-
tisi durante la serata.      (segue a pag 5)
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 ITINERARIO MUSICALE DEI GIOVANI ARTIERI
(A MENAR LE GAMBE, SU PEL COLLE SELVOSO…)

Gallico - Festiva opera Giocosa 

Progetto Scuola - 2005 

Bova Marina - Voci nel Mediterraneo 

Cipresseto - 15 ottobre 2005 

V° FESTIVAL DELL'OPERA GIOCOSA
“DAL SALOTTO AL PALCOSCENICO”

di Raffaele Facciolà 





 La dulciana,detta anche dol-
ciana , è uno strumento di ori-
g i n e  r i n a s c i m e n t a -
le,antecedente al moderno 
fagotto. E’ uno strumento del-
la classe degli aerofoni , a im-
boccatura conica e   ad ancia 
doppia. Aveva 8 fori, di cui 

l’ultimo in basso servito da 
una chiave. La dulciana, che 
era in grado di esprimere un’-
ottava acuta oltre a quella fon-
damentale,era più spesso usata 
nel registro basso per accom-
pagnare altri strumenti. Il ter-
mine dulcianao douçaine era 

stato dato allo strumento per la 
dolcezza della sonorità con-
transtante con quella più aspra 
della bombarda. Era spesso 
impiegata nelle bande di fiati 
che suonavano all’aperto, in-
sieme con bombarde, tromboni 
e cornetti. Con il nome dulcia-
na viene chiamato anche il 
registro d'organo di timbro 
leggermente mordente e di 
sonorità esile che appartiene ai 
registri gambati e si trova sem-
pre al "grande organo". La 
dulciana forma una famiglia 

nella quale si trovano strumen-
ti di diverse taglie ed ognuna 
di queste porta un aggettivo 
come Quint-, Quart-, Chorist-, 
Discant-Fagott o un diminuti-
vo come Fagottino o Bajoncil-
lo, che nedesigna il registro. Il 
fagotto, come la dulciana, è 
uno strumento musicale a fiato 
ad ancia doppia. Appartiene al 
gruppo dei legni, di cui costi-
tuisce il basso. E’ della classe 
degli Aerofoni. Il nome fagot-
to deriva dalla forma che esso 
aveva in origine, simile a quel-
la di un mantice a soffietto che 
immetteva l'aria in due tubi 
affiancati. E' uno strumento 
costituito da un lungo tubo di 
legno d'acero o palissandro, da 
cui parte un tubicino ritorto di 
ottone sulla cui estremità è 
situato il bocchino con la dop-
pia ancia. Strumento a fiato 
della famiglia dei legni, ha una 
serie di fori per la diteggiatura 

controllati da chiavi. Le sue 
origini risalgono al XVI sec.  

Sviluppatosi intorno al 1650 
dalla dulciana (ricavata da un 
unico blocco di legno), il fa-
gotto possiede un'estensione di 
circa tre ottave e mezzo e fu 
introdotto in orchestra verso la 
fine del Seicento, in funzione 
di sostegno alla sezione degli 
archi, e valorizzato come stru-
mento solista nel ‘700. Nel 
periodo classico, Haydn e Mo-
zart gli affidarono un ruolo 
indipendente nella sezione 
degli strumenti a fiato. Nel 
corso del XIX secolo subì mo-
difiche sostanziali: si aggiun-
sero chiavi e riposizionarono i 
fori d'apertura, fino a dare allo 
strumento l'aspetto attuale. Il 
fagotto serve ad accentuare 
atmosfere pastorali: il suo tim-
bro è particolarmente ricco e si 
presta a un gran numero di 
effetti: dalla tristezza al più 
vivace umorismo e persino ad 
effetti grotteschi. Il suo suono 
lamentoso è stato utilizzato da 
Beethoven nelle sinfonie, oltre 
che nella cupa scena del carce-
re nel Fidelio. Ne “Lo Schiac-
cianoci” di Ciaikovsky evoca 
l'arrivo del "prestigiatore",ne 
“L'apprendista stregone” di 
Dukas la famosa “danza delle 
scope” in  Fantasia di Walt 
Disney e dipinge la figura del 
“nonno” in “Pierino e il Lupo” 
di Prokofief . I due tipi di fa-
gotto più diffusi attualmente 
sono dovuti al francese Buffet 
e al tedesco Heckel. 

Nella seconda metà del sette-
cento a Napoli l’opera seria 
raggiunse il massimo svilup-
po e la massima popolarità.  
Di questo periodo la storia 
ricorda di tantissimi composi-
tori per la maggior parte di 
musicisti napoletatani; tra i 
più importanti emerge il no-
me di Antonio Nicola Porpo-
ra. A. N. Porpora Nacque a 
Napoli il 17 agosto 1686.  
Nel1696 incominciò a fre-
quentare il conservatorio dei 
Poveri di Gesù Cristo stu-
diando con G. Greco. A 22 
anni esordì con l’opera l’A-
grippina presso il palazzo 
reale, e successivamente al 
teatro S. Bartolomeo. Fu ma-
estro di cappella alla corte del 
Principe Filippo d’Assia Dar-
mstadt, e nel 1713 come mae-
stro di cappella  presso l’am-
basciata del Portogallo. Dal 
1713 fino al ’22, ebbe il ruolo  
di insegnante presso il con-
servatorio di S. Onofrio. Con-
temporaneamente insegnò 
canto privato, e dalla sua 
scuola uscirono importanti 
cantanti famosi  tra i quali i 
castrati Farinelli, Senesino e 
Caffarelli, e il soprano Regi-
na Mingotti. (Il Porpora fù tra 
i più noti maestri di canto del 
suo tempo, vedi citazione del 
Pergolesi nel Maestro di mu-
sica).  Nel 1726 si recò a Ve-
nezia prendendo il posto di 
maestro presso l’ospedale 
degli Incurabili; poi non a-
vendo ottenuto il posto come 
maestro di cappella a San 
marco, si trasferì a Londra 
dove fu antagonista di Han-
del.  Ritornato a Napoli  per 
un breve soggiorno si dedicò 
alle composizioni da concer-
to, quindi a Venezia (dove 

insegnò all’ospedaletto di san 
Giovanni e Paolo a Venezia ), 
raggiunse Vienna dove conti-
nuò ad insegnare canto ed a 
scrivere oltre ai melodrammi, 
anche musica sacra. In questo 
periodo ebbe tra gli allievi 
Metastasio e J. Haydn. Ritor-

nato a Napoli nel 1760, visse 
gli ultimi anni della sua vita. 
Nicola  Antonio Porpora è 
stato un compositore impor-
tante, che oltre a musica da 
chiesa, scrisse ben oltre cin-
quanta melodrammi, nei quali 
il canto è trattato con insupe-
rabile maestria tecnica, dedi-
cando infatti, particolare at-
tenzione all’accompagnamen-
to orchestrale delle sue opere. 
Nella musica da camera ed 
anche in quella sacra, emer-
gono una serie di cantate su 
testi di Metastasio. In Porpora 
si riconosce  una rigorosa 
perfezione della scrittura stru-
mentale ed in particolare la 
trattazione delle parti vocali, 
ottenendo così uno stile e-
spressivo non comune. 
Tra le sue produzioni ricor-
diamo le più importanti: Be-
renice, Ariadne in Naxus, 
Enea nel lazio, Poliremo, il 
barone di Zampan , l’Amico 
Fedele, ecc….  

Aurora Tirotta                                                                                                                            

MUSICA IN… BREVE!
LA SCUOLA NAPOLETANA: PORPORA.

- I SUONI NELLA STORIA - 

dulciana 

fagotto 
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Il Nostro  nacque ad Amantea, nel rione Pianura, sito nel cuore 
della città storica, il 31 dicembre 1864, da Achille, fecondo com-
positore e maestro di pianoforte», e da Teresa Russo . Il padre, che 
dirigeva fra l’altro una delle due bande musicali cittadine, avviò 
presto agli studi musicali il giovinetto, che dimostra ingegno pre-
coce ed encomiabile volontà. Più tardi, nel 1878, Alessandro si 
iscrisse, come convittore, al conservatorio napoletano di San Pietro 
a Majella, dove Beniamino Cesi, per il pianoforte, ed il calabrese 
Paolo Serrao, per la composizione, furono suoi maestri. Il qualifi-
cato ambiente del conservatorio e, soprattutto, «il clima di nobile 
musicalità», creato dalla Società del Quartetto, che diffondeva con 
concerti diretti dal Martucci la musica strumentale, influirono sulla 
formazione artistico-culturale del Longo e sulla sua produzione 
futura. Sull’esempio di Martucci, 
di Sgambati, di Bossi e Sinigallia 
l’opera di Alessandro Longo sarà 
costantemente volta alla riscoperta 
dei classici e al rinnovamento 
della nostra musica strumentale. 
Nell’800 il dominio del melo-
dramma aveva relegato ad un ruo-
lo secondario la musica pura, 
«ridotta nelle malinconiche condi-
zioni di una cenerentola, mortifi-
cata e negletta da tutti». Erano gli 
stessi compositori a trascurarla, ed 
il pubblico disertava i concerti di 
musica sinfonica e da camera, 
preferendo il mondo canoro, patetico e spettacolare del teatro in 
musica. Anche artisti come Thalberg e Listz, in armonia con il 
gusto dell’epoca, presentavano fantasie e variazioni su motivi d’o-
pera, suscitando il consenso unanime degli spettatori. Timidamen-
te, nella seconda metà del secolo, si verificarono i primi tentativi 
di creare sodalizi concertistici con l’intento di avvalorare e divul-
gare la musica strumentale. Nel risorgente interesse per la musica 
pura, il giovane Longo imparava a conoscere e ad amare i classici. 
Così Alessandro, completati nel 1884 gli studi, diventa «assertore 
e propagandista di un nobile ideale artistico e culturale con il suo 
estro di compositore, il suo talento di pianista, la sua verve di scrit-
tore, la sua sapienza di didatta ». I modelli preferiti sono Scarlatti, 
Bach, Schumann, Brahms, Martucci. Pur essendo un estimatore 
del genio di Wagner, non comporrà opere liriche, convinto che la 
musica deve essere «scevra di ogni altro elemento ausiliario 
(poesia, pittura, architettura, mimica, scena, coreografia) per essere 
degna dell’appellativo di pura. Appena ventenne compone un 
quintetto - l’opera 3) - che già denota genuina ispirazione e padro-
nanza di mezzi espressivi. Nel giro di pochi anni si consacra valen-
te pianista e compositore, scrivendo il «tema con variazioni, opera 
11. Non c’è genere della musica pianistica nel quale non si affermi 
l’arte del musicista amanteano. Di pari passo segue l’attività di 
acclamato concertista in Italia ed all’estero. Non é tutto, la casa 
Ricordi gli affida un importante lavoro di ricerca filologica e di 
ristrutturazione sistematica: la revisione delle sonate per clavicem-
balo di Domenico Scarlatti, che vengono ordinate in suites e pub-
blicate in 11 volumi. Nell’accurata sistemazione e nel paziente 
restauro, il Longo profonde i tesori della sua esperienza competen-
za musicale ed estetica. L’opera si rivelerà notevolissima per aver 
fatto conoscere al mondo la produzione del più grande clavicem-
balista italiano ed influenzerà positivamente la formazione dei più 
famosi musicisti d’oltralpe. Porta anche a termine la Biblioteca 
d’oro, una raccolta antologica in volumi delle musiche di tutti i 
tempi e di tutti gli autori, dai polifonisti cinquecentisti Arcàdelt e 
Palestrina ai contemporanei Wagner e Verdi. I brani musicali - 700 
in tutto - accuratamente scelti e restaurati, vengono dal Longo 
trascritti per pianoforte e resi noti. I suoi alti meriti d’artista e di 

uomo di cultura trovano, in seguito, riconoscimento presso l’Acca-
demia Pontoniana e la Società Reale di Archeologia, Lettere e 
Belle Arti, che lo annoverano nelle loro file. Alla scomparsa di 
Martucci (1909), la vita musicale napoletana subisce un duro col-
po. Il Longo, erede del grande compositore, e titolare, per concor-
so, della cattedra di pianoforte dal 1897 in 8. Pietro a Majella, si 
impegna a fondo per risollevare la scuola napoletana dalla crisi 
«d’inerzia e di depressione». Nel 1914 fonda, con la collaborazio-
ne di illustri esponenti dell’arte e della cultura, Arte Pianistica, una 
rivista musicale, che affronta i problemi della musica pianistica e 
che serve da stimolo nei dibattiti e nelle polemiche fra le opposte 
tendenze. Il giornale offre al maestro l’occasione «di scrivere pagi-
ne scintillanti d’umorismo». Fra le tante divagazioni letterarie, il 
Nostro compose un poemetto di 3000 versi in 21 canti, d’imitazio-
ne dantesca, dove, in chiave satirica, descrive un suo viaggio nell’-
oltretomba fra le anime dei grandi musicisti. Il componimento, che 
l’autore definisce «un semplice scherzo», mette invece in evidenza 
la fertile fantasia, la vasta cultura, il versatile ingegno del Longo. 
Sempre a Napoli fonda la nuova Società del Quartetto, dotandola 
di un complesso da camera, di cui egli è il pianista. L’iniziativa, 
pur fra tante difficoltà, promuove, in generosa emulazione, una 
fioritura di altre istituzioni concertistiche, risollevando la vita mu-
sicale napoletana. Il Longo per quasi 40 anni insegnò pianoforte al 
conservatorio. Alla sua scuola si plasmarono musicisti celebri co-
me Franco Alfano, Gennaro Napoli, Tito Aprea, Franco Capuana, 
Antonino Votto, i figli Achille e Miriam e tanti altri. Egli non fu 
«un gelido pedagogo”, ma il docente-artista che considerò il pro-
blema tecnico inscindibile da quello artistico.  E. Boccaccini nel 
libro L'arte di suonare il pianoforte scrive: 'Il chiaro compositore 
(Longo) con limpido stile e musicale dottrina, leggiadramente 
armonizza gli aridi movimenti e li unisce con naturalissimi legami. 
Alla semplicità di essi accoppia tutto lo svolgimento meccanico di 
cui sono capaci le dita determinandone con sicurezza i modi...." Le 
sue opere didattiche (la Czernyana, Tecnica pianistica, studi di 
terze, seste, ottave, arpeggi) furono molto apprezzate. Il maestro 
rivolse sempre il suo interesse di musicista ai giovani, ai quali 
raccomandava di non distruggere, ma di comprendere e rinnovare i 
valori musicali tradizionali, perseguendo l’espressione autentica 
del bello e bandendo le deviazioni e le aberrazioni, che spesso 
umiliano l’arte. Gli ultimi anni del suo magistero si svolgono sotto 
la direzione di Francesco Cilea in un periodo glorioso per la scuola 
napoletana. Nel 1934 Longo lascia l’insegnamento con il titolo di 
professore emerito. A distanza di 10 anni, nel 1944, il ministro 
della Pubblica Istruzione lo nomina direttore del conservatorio, 
«sconvolto dagli eventi bellici». L’ottantenne musicista intraprese, 
con ardore giovanile, l’opera di costruzione, ma la nobile fatica fu 
interrotta dalla sua morte, avvenuta in Napoli, il 3 novembre 1945. 
Contrariamente a quanto critici superficiali sostengono, Alessan-
dro Longo non é un autore di tendenze conservatrici, come giusta-
mente afferma il m. Enrico Naso nel saggio commemorativo del 
centenario della sua nascita.  
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Oltre alla spregiudicatezza e all’audacia delle composizioni, ricche 
di armonie e cadenze innovatrici, la sua stessa fede wagneriana, in 
un’epoca in cui i pochi seguaci del grande Tedesco in Italia erano 
considerati «sovversivi»; dimostra che egli era sensibile ai nuovi 
orientamenti artistici. Certamente la sua musica è di derivazione 
classico-romantica. Infatti, se la struttura è classica, il contenuto è 
pervaso di «fermenti di un romanticismo irrequieto, fantasioso, 
tenero, passionale, ma non tormentato e morboso». Sono composi-
zioni colte, ma spontanee e fresche nell’ispirazione, che disdegnano 
i facili effetti e l’immediato successo. Nella vasta produzione spic-
cano le suites per arpa, strumenti ad arco e fiato, i 300 pezzi per 
pianoforte. Tra questi ultimi le 7 sonate di notevole importanza 
storica (dopo Clementi, Longo è il primo autore italiano che ha 
prediletto la forma musicale ricordando lo stile brahmsiano, intrise  
come sono di tristezza e di un calore romantico tranquillo ed atte-
nuato. Notevoli anche «per perizia e buon gusto le delicate varia-
zioni per piccoli pianisti nonché l’opera 11, la poderosa opera 19, 
ed il brillante «tema con variazioni opera 30. Le sei piccole Suites 
di Longo per pianoforte a quattro mani, e la Suite per flauto e pia-
noforte, vengono da un altro modo di vedere, sentire ed "usare" 
l'arte. Si potrebbero definire musica "da salotto", musica "da intrat-
tenimento".. Ma è cosi solo in parte: la vena melodica che  colpisce 
e  sorprende nasce e sgorga da un cuore sensibile come pochi.  
Negli stupendi movimenti "adagio" delle Sonate è presente  una 
malinconia che non riesce a rimanere solo suono, e che tocca den-
tro di noi le corde della commozione. Nel Romanticismo, solo Cho-
pin e Schumann sono capaci di provocare le stesse emozioni. Il 
manierismo che si può allora imputare alla musica del Maestro 
calabrese, si trasforma in un messaggio di speranza: l'Arte, Dio lo 
voglia, resiste a tutto. L'odio e la rabbia degli esseri umani sono 
definitivamente ad essa estranei. Beninteso: il salotto che accoglie 
la musica di Alessandro Longo non è il salotto dei Notturni e delle 
Polacche di Martucci, anche se il modello, Chopin, è uguale. Ma 
mentre per Martucci l'arte si eleva ad una idea di perfezione forma-
le, e per essa si ricorre ad artifici che talvolta rovinano la spontanei-
tà e la semplicità, in Longo ciò non avviene mai, a discapito della 
"perfezione formale", se è necessario. La straordinaria spontaneità 
melodica, tratto fondamentale della sua originalità pianistica, è per 
un salotto dove si incontrano artisti, ma anche ottimi allievi pianisti 
(Longo ebbe un vero e proprio amore per i suoi discepoli); e dove, 
tutti possono essere ammessi ed ascoltare i suoni di un messaggio 
che giunge diritto al cuore di tutta l'umanità. 

- LA FIGLIA MYRIAM RICORDA - 
Quando venni al mondo, la vita di mio padre era, come del resto 
quella di tutti gli italiani, turbata e resa difficile dalle dolorose vi-
cende della, prima guerra mondiale che in mio padre, Alessandro 

Longo, si venivano ad ag-
giungere a profondi dolori 
familiari. Si può immagina-
re lo strazio di un uomo 
che vede morire suo figlio, 
un bambino di quattro anni, 
affetto da morbillo ribelle 
preso all’asilo. Infatti, mi è 
stato detto che egli per due 
anni non suonò mai, tranne 
che per motivi didattici. 

Questa era la sua condizione spirituale quando, nel 1918, nacqui io 
che riuscii, forse, a riportare un po’ di luce nella sua vita, ma anche 
trepidazione. La sua preoccupazione maggiore era quella di tenere 
lontano da me anche l’ombra di un pericolo.  Mio padre era così 
apprensivo nei miei riguardi che bastava il semplice manifestarsi di 
una malattia a etterlo in agitazione e a far sì che subito chiamasse il 
pediatra che allora non si consultava frequentemente. Non diversa 
era la sua premura, una volta diventata adolescente, nell’asseconda-
re i miei interessi culturali: per il mio quattordicesimo compleanno 
mi regalò la “Storia dell’Arte” di Springer Ricci, in cinque volu-
mi, pubblicazione che all’epoca era molto stimata e di pregevole 
veste editoriale. 

La mia passione e versatilità per la 
musica si manifestarono molto presto 
e a ciò contribuì certamente il fatto 
che crescevo in un ambiente in cui si 
sentiva musica continuamente. 
Mio padre era esigente con me come 
lo era con i suoi allievi e m’incitava 
all’esercizio quotidiano sulla tastiera. 
Non si limitava, però, a darmi solo 
dei consigli astratti, ma spesso mi 
ascoltava con l’evidente intenzione di 
cogliere i progressi che man mano 
facevo. E così, la sera, dopo il suo 
lavoro quotidiano, si sedeva in pol-
trona, e ascoltava me che eseguivo 
sul Bechstein a coda i brani già prima 
studiati, infatti suonavo sempre a 
memoria. Questo metodo faceva parte di una sua convinzione e, 
cioè, che nella cultura, come nella vita, si può essere anche autodi-
datti. Egli mi precisava, però, con molta cura la diteggiatura di 
alcuni pezzi, specialmente di Bach. 
Ricordo con gioia i preparativi che si facevano in casa quando si 
doveva partire per i miei concerti in Italia e all’estero. Mio padre 
mi accompagnava sempre insieme ad una delle mie sorelle. Ricor-
do che durante il viaggio in Egitto, nel 1928, dove dovevo dare 
parecchi concerti, fui colpita da una tosse ostinata e violenta. Si 
pensò subito ad un raffreddamento e così mio padre, malgrado a Il 
Cairo la temperatura fosse di trenta gradi all’ombra, mi comprava 
cappotti e colli di pelliccia. In realtà si trattava di pertosse, per cui, 
prima che finisse, passarono vari mesi. Molti sono stati i concerti 
che ho dato nella mia giovinezza, ma posso dire che mio padre mai 
approfittò di queste occasioni per inserire nei miei programmi le 
sue composizioni. Solo dopo la sua morte, avvenuta nel 1945, mi 
sono avvicinata ad alcune sue opere pianistiche e da camera, ese-
guendole spesso anche in concerto. La severità di padre rimaneva 
sempre confinata solo nello sguardo e nelle parole, mentre la tene-
rezza per me si manifestava nel modo più congeniale a lui, cioè con 
la musica. Avevo cinque anni quando egli compose per me due 
piccoli pezzi “Gavottina della Bambola” e “Cucù” che ebbero an-
che un enorme successo editoriale, forse proprio perché scritti per 
le mie piccole mani e per le mie possibilità tecniche. 
Come ho già detto, mio padre, dopo la morte del piccolo 
“Guiduccio” ebbe una stasi nella sua vena compositiva. Pare che la 
prima cosa che compose dopo questo periodo sia stato un breve 
pezzo che egli intitolò “Pensiero elegiaco” che è pervaso da strug-
gente malinconia ed è scritto in tono minore: tutti elementi insoliti 
nella sua creatività. Quindi possiamo dire che, dopo il 1915, egli 
non scrisse più opere di rilievo strutturale: si dedicò piuttosto alla 
sua rivista «L’Arte Pianistica», a molte revisioni e alla didattica. 
Siamo ormai al dopoguerra e la musica si avviava a percorrere in 
modo inarrestabile, un profondo cambiamento. Le nuove tendenze 
europee erano tali da non poter essere accettate da lui, così tenace-
mente radicato alla tradizione. D’altra parte egli, per i suoi tempi, 
fu quasi un innovatore, in quanto sostenne autori come Wagner e 
Brahms e ne diffuse in tutti i modi la conoscenza; sia quando era 
allievo al Conservatorio che dopo, come insegnante: nella sua clas-
se venivano costantemente suonate le opere di Wagner. Io stessa 
ricordo delle bellissime esecuzioni del “Lohengrin”, de “La Walki-
ria” e del “Tristano e Isotta” che fecero nascere anche in me un 
grande amore per questa musica. Così come non posso dimenticare 
il culto che egli aveva per gli autori romantici, primo fra tutti Schu-
mann. Naturalmente anche la tradizione musicale italiana ebbe un 
peso notevole sulla sua personalità e questo viene documentato dal 
suo impegno per ritrovare i manoscritti ancora sconosciuti delle 
sonate di Domenico Scarlatti, di cui curò un’edizione integrale, 
edita da Ricordi. Gli ultimi anni della sua vita furono allietati dalla 
nascita dei miei figli che per lui furono i primi nipoti. Così io, mal-
grado fossi l’ultima nata, ho avuto il piacere di renderlo nonno, 
cosa che gli procurò molta gioia». 
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LA VITA E LA PERSONALITÀ
- Nato tra il 1524 ed il 
1525 a Palestrina, cittadi-
na dei colli laziali, dalla 
quale prese il nome che 
lo fece conoscere come 
compositore, egli rag-
giunse con la sua  opera  
la più alta perfezione nel-
l’esecuzione del senti-
mento religioso e della 
polifonia vocale. Fu per 
questo preso a modello 
dai compositori sacri suoi 
contemporanei; ed il suo 
culto crebbe perfino du-
rante il Romanticismo, 

per merito di una sua biografia, dedicatagli nel 1828 dal-
l’abate romano Giuseppe Baini, contenenti addirittura 
leggende, in seguito sfatate, riguardanti la composizione 
delle varie messe, ritenute il più alto momento della pro-
duzione palestriniana. Durante l’epoca barocca nacque 
anche lo “stile alla Palestrina”, contrassegnato dall’abilità 
contrappuntistica e dalla duttilità espressiva dello stesso 
autore. L’opera palestriniana, quasi interamente costituita 
da composizioni polifoniche su testo latino e destinata 
alle cantoria per i servizi sacri cattolici, va a formare un 
importante raccolta che si apre con le 102 messe, in pre-
valenza a 4,5 voci, in minor numero a 6 e solo quattro a 8 
voci. La più importante è “Papae Marcelli” (a sei voci), 
legata tra l’altro ad una delle leggende contenute nella 
biografia di Palestrina precedentemente menzionata. Fu 
composta intorno al 1562 periodo in cui venivano pro-
mulgate dal concilio di Trento le disposizioni per la musi-
ca sacra e fu pubblicata cinque anni dopo. È la più nota, 
almeno come titolo, anche perché in essa il compositore 
attua con impegno eccellente l’intelligibilità del testo in-
vocato dalla commissione cardinalizia preposta alla rifor-
ma della musica sacra. In seguito a tutto ciò il composito-
re e didatta austriaco Johan Joseph Fux,  nel trattato a 
dialogo “Gradus ad PArnassum” nel 1725 indica l’opera 
palestriniana come il permanente ed ideale esempio al 
quale dovevano rifarsi i compositori di musica sacra per 
le cappelle cattoliche e la sua musica fu dai posteri indi-
cata come uno degli ideali più puri ed armoniosi del canto 
sacro cattolico. Le composizioni sacre del Palestrina, i-
noltre, provocarono giudizi encomiabili e vennero defini-
te dal musicologo tedesco Peter Wagner come “viventi 
fuori dal tempo e dallo spazio, essendo una rivelazione 
puramente spirituale che propone alle coscienze l’imma-
gine dell’essenza intima della religione”.Le sue creazioni 
si pregiano, infatti, anche della semplicità dei mezzi im-
piegati per la loro esecuzione. Del Palestrina occorre, i-
noltre, ricordare i mottetti, in tutto 307 a 4, 5, 6, 7, 8 voci, 

che sottolineano i testi sacri a cui si riferiscono, per cui la 
loro esecuzione può trovarsi in tutte le ricorrenze dell’an-
no liturgico. Per completare il quadro della produzione 
sacra di G. P. da Palestrina si può fare ancora menzione 
di composizioni come 75 inni a 4 voci; 35 Magnificat a 4-
8 voci negli otto modi ecclesiastici; 68 Offertori a 5 voci; 
Litanie a 4-8 voci; Lamentazioni a 4-6 voci, il cui testo è 
tratto dalle “Lamentazioni” del profeta Geremia, che era-
no cantate durante gli uffici delle Tenebre il giovedì, ve-
nerdì e sabato della settimana santa. Un piccolo accenno 
delle composizioni del P. su testi italiani può essere rap-
presentato da 94 madrigali (a 3-6 voci) tra cui “alle rive 
del Tebro” “ I vaghi Fior” “ Vestiva i colli” a 5 voci, e 30 
“madrigali spirituali”, tra i quali troviamo la canzone del 
Tetrarca “ Vergine bella” a 5 voci. A riguardo della vita 
del compositore è importante sapere che fu nominato nel 
1524 organista e maestro di canto del duomo della sua 
città natale da cui si era allontanato a l’età di 12 anni per-
ché diventato putto cantore della cappelle liberiana. In 
quegli stessi anni fu ritenuto suo maestro il fiammingo 
Firenin Label che, tra  l’altro era  tra i maestri di Santa 
Maria Maggiore. Eletto papa il vescovo di Palestrina nel 
1551 con il nome di Giulio III, portò con se il giovane 
compositore che fu nominato Maestro della cappella Giu-
lia ed in seguito anche cantore della cappella Sistina. Na-
sce da qui una profonda simpatia da parte dei vari ponte-
fici che, succedendosi negli anni, riconobbero in questo 
cantore il principale compositore sacro del secolo e ne 
continuarono a confermare la presenza in veste di mae-
stro, cantore, organista nelle più importanti chiese della 
capitale. Il Nostro divenne, in oltre, insegnante nel semi-
nario romano fondato da Pio IV dopo la conclusione del 
concilio di Trento e papa Gregorio XIII, autore della ri-
forma del calendario, gli affidò addirittura la revisione del 
“Graduale romano” che però, purtroppo, Palestrina non 
potè finire e per questo completata da altri fino alla pub-
blicazione della cosiddetta “Edizione Medicea” nel 1608. 
Solo Paolo IV, riproponendo antiche disposizioni canoni-
che che vietavano ai cantori sposati di appartenere alla 
cappella papale, provocò il licenziamento di Palestrina 
dalle funzioni fino ad allora svolte, ma solo pochi mesi 
dopo fu richiamato nella cappella di San Giovanni in La-
terano come successore di Paolo Animuccia, la cui morte 
nel 1571 permise anche il rientro di  Palestrina a capo 
della cappella Giulia, nella quale la sua carriera aveva 
avuto inizio ed in cui lo stesso autore prestò la sua opera 
(pur occupandosi di altri tipi di affari, dei tre figli e del 
suo secondo matrimonio avvenuto dopo la morte della 
prima moglie) fino alla fine della sua vita avvenuta nel 
1594 sempre a Roma dove aveva trascorso l’intera esi-
stenza e dove riposa in San Pietro ricordato da una lapide 
che lo definisce “Musicae Princeps”, principe della musi-
ca.

Giovanna Marino

- La perfezione dello stile a cappella - 
GIOVANNI PIERLUIGI DA PALESTRINA

 (parte prima)

6





7

(segue da pag 2)

Un salotto con tanto di poltrone, tavoli-
ni e “salottieri”, così si presentava il 
palcoscenico allestito ad atto dal M° 
Gaetano Tirotta che come esperta guida 
narratrice, affiancato dall’attrice Rosan-
gela Manzo, ed eccellente interprete, ha 
accompagnato gli spettatori nel viaggio 
operistico.  
Lo spettacolo è stato aperto con l’ese-
cuzione di “Chi la Gagliarda” madriga-
le a quattro voci che ha voluto  riassu-
mere le forme musicali polifoniche pre-
cedenti la nascita dell’opera. Nascita 
che è stata egregiamente rappresentata 
dal M° Gaetano Tirotta con il 
“Monologo del Tempo” estratto dell’O-
pera “rappresentazione di anima et cor-
po” di Emilio De Cavalieri. 
Da qui in poi il programma è entrato 
nel vivo della storia dell’Opera con gli 
operisti italiani del settecento quale il 
grande Giovan Battista Draghi detto il 
Pergolesi che inaugurò con la sua musi-
ca un fiorentissimo periodo per la musi-
ca Napoletana in Europa, di quest’auto-
re Il Soprano Aurora Tirotta ha inter-
pretato “Se tu m’ami”. Altro autore 
Italiano di gran valore per l’Opera ita-
liana fu Giovanni Paisiello che non 
poteva assolutamente mancare nel pro-
gramma ideato dal M° G. Tirotta; infat-
ti di questo sono stati eseguiti due e-
stratti da due sue famose opere: “Donne 
Vaghe” eseguito dal Soprano Giovanna 
Marino e l’elegantissimo duetto 
“Son’io desto” dalla “Nina ossia la Paz-
za per Amore” eseguito dal Tenore Do-
menico Santacroce e il Baritono Raffa-
ele Facciolà. Discutendo del settecento 
non si poteva certo tralasciare il genio 
indiscusso di Wolfgang Amadeus Mo-
zart che ha segnato il rinnovo e l’eleva-
zione a vera e propria arte dell’opera 
Italiana nel puro genere classico, fon-
dendo insieme comicità e tragicità. Di 
lui sono stati eseguiti dal Soprano Au-
rora Tirotta e il M° G. Tirotta il notissi-
mo duetto “La ci darem la mano” dall’-
opera Don Giovanni, e sempre dalla 
stessa opera il piccolo coro “Giovinette 
che fate l’amore..” con l’intervento del 
soprano Aurora Tirotta e il baritono 
Raffaele Facciolà, in più, dal Basso 
Giovanni De Benedetto è stata eseguita 
l’aria “La vendetta” da “Le Nozze di 
Figaro”.
Raggiunto l’apice “classico” lo spetta-
colo è entrato nel pieno della rivoluzio-
ne romantica con la musica di Gioac-

chino Rossini. Egli fu traghettatore del-
l’opera italiana dallo stile classico a 
quello romantico e le sue composizioni 
sono tutt'oggi simbolo della musica 
nazionale. La più conosciuta opera di 
questo grande compositore è sicura-
mente “Il barbiere di Siviglia” e certo 
non poteva essere da noi dimenticata. 
L’aria del personaggio Rosina “Una 

voce poco fa...” è stata interpretata con 
grande freschezza e bravura dal sopra-
no Aurora Tirotta. Di Rossini sono sta-
te proposte anche altre tipologie musi-
cali come “La Pastorella delle Alpi” 
eseguita dal soprano Silvia Manariti, 
cantata da camera estratta dalle “Soiré 
Musicalle”. Per concludere la parentesi 
rossiniana il Laboratorio Lirico riunito-
si in ensemble ha eseguito la rielabora-
zione a quattro voci ineguali della fa-
mosa “Tarantella” e una divertentissi-
ma trascrizione per voci dell’ancora più 
famosa ouverture del “Barbiere di Sivi-
glia”. Come rappresentanti dello stile 
pienamente romantico italiano sono 
stati scelti due compositori, tra loro 
coevi,  che spesso vengono messi a 
confronto causa la loro diversa e pecu-
liare interpretazione dello stile romanti-
co, Bellini e Donizetti. Con l’aria “Una 
furtiva lagrima” dall’opera “L’Elisir 
d’Amore” il tenore Domenico Santa-
croce ha eseguito le musiche di Gaeta-
no Donizetti mentre il baritono Deme-
trio Marino con “Ah per sempre io ti 
perdei” da “I Puritani” ha eseguito le 
musiche di Vincenzo Bellini. 
Non poteva certo mancare da parte del 

Nuovo Laboratorio Lirico un tributo 
hai musicisti propri conterranei infatti 
la melodia “Non ti Voglio Amar?” can-
tata dal baritono Raffaele Facciolà è 
stata proprio un tributo al palmese 
Francesco Cilea. 
Una menzione particolare va fatta per il 
brano che ha concluso il concerto: 
“Sciuri Sciurutu”. Pasquale Benintende 

fu musicista e compositore reggino che 
visse pressappoco tra la fine dell’otto-
cento e la prima metà del nostro secolo. 
Da poco riscoperto grazie al “Comitato 
P. Benintende” questo nostro concitta-
dino fu organista della cattedrale e pro-
lifico compositore. Di lui spiccano di-
verse composizione sacre ma anche 
l’opera “Mara” e diverse melodie su 
testi di Nicola Giunta (poeta reggino) 
tra le quali troviamo proprio “Sciuri 
Sciurutu”. In dialetto, originariamente 
scritta per voce e pianoforte, da noi è 
stata eseguita nella preziosa rielabora-
zione a quattro voci del Maestro Andre-
a Calabrese che oltre ad essere quell’-
eccellente contrappuntista è anche sta-
to, impeccabilmente, il pianista accom-
pagnatore della serata. 
In questa cronaca non potevano certo 
mancare i nomi di tutti quelli, che pur 
non in forma solistica, ma come artisti 
del coro, hanno reso possibile il quinto 
Festival. Il Soprano Giovanna Pirrotta; 
I Mezzosoprani: Carmela De Gregorio, 
Angela Marcianò, Tina Logiudice, Ma-
ria Tirotta; I Tenori: Paolo De Benedet-
to, Gennaro A. Grande, Daniele Tirotta; 
Il Basso Angelo Tirotta. 





- L’informatore musicale - 
Hanno collaborato: 
La Preghiera attraverso la musica:
Angela Marcianò - Nadia Vilasi.   
La scuola musicale Calabrese:
Tina Logiudice.
I Suoni nella Storia:  Silvia Manariti. 

Per Informazioni: 
M° Gaetano Tirotta - Via Croce Vala-
nidi 4D; 89100 Reggio Calabria.Tel/
Fax 0965645211 

Email: gaetanotirotta@tin.it 

(segue da pag 2)

Torniamo ora all’assunto iniziale e 
verifichiamolo nella realtà quotidia-
na. Una simpatica discussione avuta 
dallo scrivente durante una cena di 
quelle ‘ufficiali’ può essere d’aiuto. 
Subito dopo le presentazioni, ci si 
chiedevano a vicenda con i compagni 
di tavolo le rispettive professioni: chi 
avvocato, chi medico, chi imprendito-
re. Arrivati al mio turno, mi trovai a 
rispondere, ovviamente, che ero un 
musicista e suonavo il pianoforte. 
«Si, ma a parte questo, che fa?», mi 
richiese un gentile commensale, il 
quale si quietò solo quando io mi 
sforzai di trovare una definizione che 
potesse essere accettabile in un con-
sesso così altamente professionale. 
«Bé, in effetti sono un insegnante.» 
Sicuramente essere un misero inse-
gnante non sarà stato paragonabile ad 

altre professioni più nobili, ma alme-
no bastò a tacitare l’interlocutore. 
Questo dimostra che la condizione 
sociale del musicista non è poi così 
cambiata dal medioevo ad oggi. E 
invece la definizione giusta di musici-
sta, o artista in generale, è ben altra 
cosa. Un artista è ciò che Heidegger 
definisce ‘un pastore privilegiato del-
l’essere’, qualcuno che con la sua 
intuizione riesce a percepire qualcosa 
che va al di là delle apparenze, in un 
mondo soprasensibile in cui lo spirito 
è libero di agire, e le sue preoccupa-
zioni non sono il conto in banca o 
l’ultimo modello di fuoristrada, ma 
dei beni più utili alla nostra evoluzio-
ne cosmica. L’uomo è ben altro che il 
suo involucro fisico; la musica e l’ar-
te lo intuiscono e ci elevano al di là 
della semplice materia. 

All'epoca di Johann Sebastian Bach, le 
cerimonie liturgiche della Quaresima 
avevano il loro culmine nei riti religiosi 
del venerdì santo, il giorno in cui veniva-
no rievocate la passione e la morte di 
Cristo. Vi era 'uso di musicare brani e-
vangelici relativi a queste fasi della vi-
cenda terrena di Gesù: generalmente le 
composizioni su questi temi erano artico-
late in due parti distinte: la prima prece-
deva il sermone, la seconda lo seguiva. 
Dal XV sec. erano utilizzate voci soliste 
per rappresentare i personaggi legati alla 
sacra vicenda; a Cristo era destinata la 
voce di basso, di timbro più grave. Il ge-
nere delle Passioni si era sviluppato a 
partire dal XV secolo: all'inizio si trattava 
di un'opera che prevedeva l'azione di tre 
personaggi, i quali impersonavano Cristo, 
un Diacono e un Evangelista; con il coro 
si intendeva rappresentare "il popolo", e i 
suoi interventi si avvalevano talvolta di 
spunti polifonici. Divenne in seguito Pas-
sione-Mottetto, nella quale prevalse il 
trattamento polifonico delle parti In Ger-
mania questo genere, dopo la Riforma, 
assunse caratteristiche peculiari: venne 
abbandonato l'uso del latino in favore del 
tedesco, e le opere si arricchirono pro-
gressivamente di arie, recitativi, sinfonie 
derivate dalle forme teatrali. Ciascun 
autore raccontò i testi evangelici interpre-
tandoli in modo soggettivo, li commentò, 

ne fece veri e propri "libretti d'opera". 
Bach scrisse cinque Passioni, delle quali 
solo tre ci sono pervenute: quelle secon-
do Giovanni, secondo Matteo, secondo 
Luca (quest'ultima costituisce ragione di 
controversie tra i musicologi, che identi-
ficano nella sua partitura un'opera di au-
tore sconosciuto alla quale Bach avrebbe 

solo pportato qualche modifica). Quanto 
alla Passione secondo Giovanni, costruita 
attorno ai capitoli XVIII e XIX del van-
gelo di Giovanni, essa sarebbe stata com-
posta a Cöthen in vista di una esecuzione 
nella Nikolaikirche di Lipsia il venerdì 
santo del 1723; tale esecuzione venne poi 

rinviata, e realizzata a Lipsia il 7 aprile, 
venerdì santo del 1724. Nell'opera, la 
drammaticità è maggiormente accentuata 
rispetto alla successiva Passione secondo 
Matteo; è comunque certamente l'opera 
di un musicista assai sensibile alle peri-
pezie che vi si narrano e all'emozione che 
esse suscitano a partire dai cori, con i 
quali si rappresenta la folla che assiste 
alle varie fasi della passione di Cristo, 
con la musica che sovente esprime e tra-
smette vivide emozioni (raramente pre-
senti in tale misura nelle composizioni 
bachiane), o dall'atmosfera patetica delle 
Arie e dei Recitativi, evocazioni del pas-
so evangelico; in tutto o in parte, d'altron-
de, anche il testo delle Arie venne com-
posto dallo stesso Bach, il quale poi inse-
rì i Corali e, per integrare il testo com-
plessivo dell'opera, utilizzò un libretto 
approntato da Barthold Heinrich Brockes 
(Consigliere della città di Amburgo), 
avente quale tema le torture cui fu sotto-
posto Cristo e il "mistero" legato alla 
Redenzione. Di una Passione secondo 
Marco, BWV 247, eseguita a Lipsia il 
venerdì santo 1731, non vi è più alcuna 
traccia, salvo il testo di Christian Frie-
drich Henrici, conosciuto con lo pseudo-
nimo di Picander (lo stesso autore che 
fornì a Bach una valida collaborazione 
anche per il libretto della Passione secon-
do Matteo). 

Tanti auguri... 

- Neodiplomati:    

  AURORA TIROTTA (soprano) 

  DOMENICO SANTACROCE (tenore) 
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