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			Prefácio

			Paulo Tavares não é apenas um admirador de ópera comum, daqueles que assistem aos espetáculos líricos com regularidade e colecionam discos com os trechos mais conhecidos de óperas famosas. Tampouco é simplesmente um entusiasta por determinado cantor ou cantora, do tipo que trata de juntar discos, livros, fotos e filmes de seu artista favorito enquanto vota um olímpico desprezo aos demais.

			Nada disso. O caso de Paulo é muito mais grave, e a esta altura da vida, totalmente irreversível. Não são necessários mais de dois minutos de conversa com ele para nos darmos conta que Paulo Tavares tem um caso sério de amor com a ópera. É um apaixonado incondicional, daqueles cujo dia tem apenas 23 horas, porque uma, ao menos, está reservada para a porção mínima necessária de ópera cotidiana, embora, com frequência, essa cota, insuficiente, seja ultrapassada para satisfazer uma curiosidade sem limites que só consegue se apaziguar através da incomparável sensação de prazer, física e espiritual, criada pelos mágicos sons em que o conjunto de vozes e orquestra transforma os símbolos gráficos anotados em suas partituras pelos grandes compositores.

			Consigo identificar com facilidade todos esses sintomas aparentes, pois, assim como Paulo, também eu pertenço a essa exótica categoria, encontradiça nas comunidades líricas de todo o mundo, cujos membros são capazes de viajar por horas a fio, às vezes em condições desconfortáveis, apenas para assistir a uma encenação em algum teatro distante, engolir um sanduíche depois da récita para depois retomar, felizes, o longo caminho no sentido inverso. São os mesmos que não hesitam em desperdiçar um precioso dia de turismo em Milão ou Nova York para permanecer estoicamente nas intermináveis filas das bilheterias do Teatro Alla Scala ou do Metropolitan Opera na expectativa, muitas vezes frustrada, de conseguir um ingresso para a ópera daquela noite. Perdidamente apaixonados pelas manifestações do teatro lírico desde a adolescência, só veem crescer, à medida que os anos vão passando, o entusiasmo em aprender e explorar, incansavelmente, novos ângulos dessa arte misteriosa que há quatrocentos anos vem seduzindo as plateias do mundo civilizado. Quanto mais se aprende, mais se quer e mais se precisa aprender.

			E esta é a primeira impressão – a sede de conhecimento, a vontade de aprimorar-se – a saltar das páginas de A Ópera, Você e Eu, que o Paulo acaba de cometer. O autor não pretendeu aqui criar mais um tratado sobre ópera. Pelo contrário. O presente volume, que poderia muito bem ter se chamado A Ópera e Minha Vida, é uma espécie de alegre diário onde ele desnuda sem pruridos a relação de amorosa intimidade que mantém com a arte lírica, observando-a através dos numerosos prismas que o caráter multifacetado dessa arte permite, para em seguida anotar suas conclusões pessoais e suas convicções.

			O leitor poderá concordar ou não com as opiniões de Paulo Tavares – afinal, a polêmica tem sido o esporte preferido por operófilos e operólatras desde que o gênero foi criado na velha Florença – mas não poderá negar jamais sua sinceridade entusiasmada. Ao examinar a obra – cujos capítulos, estanques e completos, permitem que a leiamos na ordem que melhor nos aprouver – notamos nitidamente a intenção do autor em dividir com o público o fruto de suas pesquisas, levadas a cabo para solucionar as próprias dúvidas e inquietações. Sem se prender a diretrizes cronológicas ou a qualquer outro método de classificação, o escritor se deleita em percorrer as óperas que mais lhe agradam, indo da Lucrezia Borgia donizettiana até a Salomé de Richard Strauss, passando no caminho por Salieri, Carlos Gomes, Verdi e Wagner.

			Culto e inteligente, Tavares não se limita apenas a comentar a gênese e os argumentos das óperas que o encantam. Sempre que considera necessário, envereda pelo estudo da História, biografando personalidades reais que acabaram servindo de modelo a personagens de ópera. Particularmente interessante é o ensaio sobre a vida do poeta francês André Chenier, transformado em drama lírico por Umberto Giordano, e a tocante narrativa da vida da grande atriz francesa Adrianne Lecouvrer, que também virou ópera italiana nas mãos do compositor Francesco Cilea.

			Paulo Tavares jamais confere ao livro ares professorais ou superiores. Sua linguagem é simples, honesta e acessível, dando ao leitor a impressão de estar sentado numa confortável sala de um casarão em Itajubá, cercado de gravações de áudio e vídeo, conversando com o autor.

			E agora, peço a vocês que me desculpem. Quero continuar lendo A Ópera, Você e Eu.

			Sergio Casoy

			Pesquisador de música lírica

			Produtor e apresentador da Rádio Cultura de São Paulo FM

		


		
			
Aprenda a gostar de ópera

			Depois que surgiram os três grandes tenores – Carreras – Domingo e Pavarotti, a ópera passou a ter um novo impulso e uma nova visão. Mas, mesmo assim, ainda continua sendo elitizada, acreditando-se que para se gostar de ópera precisa-se ter muita cultura, ser rico, conhecer diversos idiomas, o que não é verdade, basta que tenha despertado o interesse em conhecer a ópera.

			Assim, torna-se tudo mais fácil. O interesse em formar uma discoteca de ópera, quase sempre nasce através dos recitais dos cantores líricos, onde, normalmente, cantam-se as árias mais conhecidas e mais famosas, em consequência, as mais bonitas, fazendo com que o ouvinte se torne um futuro apreciador da ópera.

			Deve-se primeiramente procurar uma loja de discos especializada no ramo, onde serão encontradas, com certeza, as óperas mais famosas, as mais bonitas e interessantes. Em caso de dúvida, procure manter contato com alguém conhecido ou peça auxílio aos vendedores, que normalmente são pessoas que gostam de ópera e passaram a ter algum conhecimento, adquirido no dia-a-dia de seu trabalho. Nunca se influencie pelas opiniões de terceiros, pois como 
a própria palavra diz “opinião é opinião” e ela é bastante particular e inerente a cada indivíduo, pertence somente a ele.

			Depois que tiver escolhido a ópera é que deverá partir para as informações complementares como: elenco, encarte com libreto e notas explicativas. É sempre bom e indispensável que no álbum esteja incluso este material. Ouvir uma ópera sem saber o que se passa é praticamente impossível penetrar no contexto que o compositor quis passar por intermédio de sua música. Por isso é de grande importância que se tenha em mãos o libreto que nada mais é do que as palavras que são cantadas. Vulgarmente chamam-no de “letra da música”. O libreto conta toda a história, a trama e o enredo por através dos versos do poeta.

			Já no caso de álbuns de recitais, é sempre bom ficar atento se estão inclusas aquelas notas explicativas. As árias são trechos melódicos que acontecem num determinado momento do seu enredo, logo já aconteceram fatos importantes que culminaram com a execução daquele trecho e, certamente, ainda haverá fatos a serem desvendados. Devemos saber realmente onde nos encontramos, dentro do seu enredo, quando a ária é cantada.

			Por outro lado, somente quando houver um bom conhecimento da ópera, ou seja, tanto da música como do libreto, é que se poderá emitir opinião. Nunca faça julgamento prematuro, isto é, nunca escute a ópera somente uma única vez, é muito pouco tempo para se ter condições suficientes e necessárias para descobrir a nova música que está “curtindo”. Nunca escute a nova ópera de afogadilho. Relaxe deixe as coisas acontecerem suavemente para que possa sentir a sua influência.

			Mas também é sempre bom frequentar os teatros de óperas, lá se podem encontrar pessoas imbuídas de conhecimento e direcionadas para o mesmo fim, ou seja, usufruir da ópera. Ela sempre nos traz muita alegria, compreensão, lazer.
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			Procure frequentar o teatro de ópera. É fácil. Não é nenhum “bicho de sete cabeças”. É uma diversão ímpar e um passeio inesquecível. Como a ópera ainda continua bastante elitizada, as pessoas têm certo constrangimento em frequentar os seus teatros, mas isto poderá ser quebrado se conseguir vencer essa barreira.

			Os teatros de óperas apresentam uma temporada lírica com bastante antecedência; na maioria das vezes a mídia informa a temporada anual, o que torna mais fácil esquematizar e se programar para assistir a ópera de sua preferência.

			Ao tomar conhecimento da ópera que se está interessado em assistir, procure saber os preços dos ingressos porque eles variam de acordo com os lugares e com a récita. As matinês são mais baratas do que as vesperais, ao passo que camarotes e frisas são mais caros que “foyers”. Depois de definir que tipo de récita e o lugar onde se pretende adquirir o ingresso e o compre com antecedência, nunca deixe para a última hora. Se vista adequadamente como quem vai a qualquer outro lugar, não se impressione de que se está num lugar “très chic” e muito elegante, ou até mesmo com muita pompa, mas é sempre bom lembrar que se tenha cuidado para não se tornar brega e deselegante. Lembre-se sempre de que também há récitas de gala, onde os homens devem estar trajados com “Smoking”, “Summer” ou com ternos pretos, e as mulheres de longo.

			Ao chegar ao teatro, logo após ter ultrapassado a portaria, encontrar-se-á a venda de programas. É sempre bom comprá-los, a fim de se ter uma visão do espetáculo (elenco, enredo, coreógrafo, regisseur e outros artistas que são os responsáveis pelo espetáculo).

			E no caso de estar portando pacotes, embrulhos, capa, guarda-chuva, sobretudo, e tudo mais que possa atrapalhar ou incomodar o seu companheiro de poltrona deixe-os no guarda volumes, local adequado e específico para isso.

			É sempre bom lembrar que o respeito à individualidade é muito importante. Atualmente as pessoas confundem, e muito, essa questão comportamental. Deve-se ter o cuidado de zelar pelo bem estar do companheiro de poltrona para que ele passe também a nos respeitar, e assim teremos um espetáculo sem qualquer inconveniente.

			Evite as inconveniências. Antes de assentar-se na sua poltrona verifique se realmente aquele lugar lhe pertence, para que não se assente em lugar de outrem. Verifique também se realmente o seu telefone celular está desligado.

			Há determinadas dicas que são bastante informativas e que merecem atenção como: os mais diversos ruídos, conversas laterais e paralelas ao espetáculo, cochichos, inclusive a entrada dos retardatários, muito embora os teatros não permitam que se ingressem na sala de espetáculo após o seu início, ainda há frequentadores que insistem em fazê-lo.

			Nos intervalos entre atos, junte-se aos grupos que conversam sobre o espetáculo, certamente obterá algum proveito, mas deve-se ter o cuidado de se juntar aos grupos que somente falam de gravações que ouviram, “eu tenho esta ópera com um elenco de primeira”. Os piores são aqueles que dizem que já assistiram essa mesma ópera no Covent Garden ou no Metropolitan Opera House, assim sucessivamente. Cada espetáculo é ímpar, é único, é representado por si só.

			Deve-se evitar em aplaudir nos momentos inadequados. Muitas vezes ocorre que a ária ou a abertura, prelúdio, concertado, ainda não teve o seu término e há pessoas aplaudindo, justamente porque desconhecem o que está sendo executado, por isso é bom lembrar: se quiser aplaudir, espere que alguém inicie, para “não pagar mico”.

			A ópera nos traz um mundo bastante diferente: abre a mente, faz com que se tenha mais interesse pelas obras de artes e possibilita o conhecimento dos mais diversos vultos da civilização universal. Quando se fala de ópera, pensa-se sempre nas óperas do século XIX, porque foram as que marcaram época e, sem dúvida alguma, foi o apogeu da “arte lírica”.

			Finalmente a ópera não é tipo de música, mas forma de teatro, por essa razão se tem óperas renascentistas, barrocas, clássicas, românticas, modernas, contemporâneas e até mesmo a ópera “pop” e “rock”. É bom, mas é muito bom mesmo conhecer a ópera, pois não se sabe o que está perdendo!

		


		
			
A história da Ópera

			Para se chegar à história da ópera, primeiramente deve-se conhecer e saber como foi o seu surgimento, tornando-se interessante em se fazer um pequeno estudo da história da música.

			A mais antiga civilização do mundo de que se tem conhecimento é a egípcia. Durante longos e grandes períodos, os arqueólogos fizeram escavações em templos, pirâmides e tumbas, onde foram encontrados baixos-relevos, murais, mosaicos, textos e objetos que confirmam suas atividades musicais de caráter religioso, militar e social, bem como a existência de instrumentos e tudo isso muitos séculos antes da era cristã.

			Caminhando, ainda, nesta pequena pesquisa encontra-se a antiquíssima civilização hebraica que usou a música para fins de guerra e de culto religioso. A primeira menção de instrumentos musicais encontra-se no Gênesis – Capítulo 4, versículo 21: “Seu irmão chamava-se Jubal e foi pai de todos aqueles que tocam a cítara e a flauta”. Nota-se o aparecimento e progressão das artes que formaram a civilização material. Também a tradição babilônica atribui às gerações antediluvianas a invenção e uso dos metais.

			O Velho Testamento menciona as trompas que fizeram ruir os muros da cidade de Jericó; a harpa de David que abrandava o furioso rei Saul. O próprio rei David foi quem organizou o primeiro corpo oficial de músicos e cantores do templo. Seu filho, Salomão, compôs o “Cântico dos Cânticos” para um grande conjunto de instrumentos da época – harpas, cítaras, trompas de prata, massa coral e, ainda, Mirima, empunhando o tambor.

			Werner Keller, no seu livro “E a Bíblia tinha razão” diz: “Nenhum povo se dedicou mais à música do que os habitantes de Canaã. A Palestina e a Síria eram famosas por seus músicos, como se verifica em documentos egípcios e mesopotâmicos. O instrumento doméstico é a lira de oito cordas. Os salmos de David 6 a 12 são apreciados na indicação: para acompanhar com instrumento de oito cordas. De Canaã a lira passou ao Egito e à Grécia. Canaã era a fonte inesgotável de músicos. Procuravam-se principalmente orquestra de mulheres e dançarinas”.

			Partindo deste ponto, deve-se ainda salientar que dos povos da antiguidade e foram os gregos, sem dúvida alguma, os mais adiantados em todas as artes. Aliás, a Grécia é o berço da cultura e da civilização ocidental, embora tenha sido fortemente influenciada pelas culturas do Egito e do Oriente.

			Mas há que se dizer que os romanos, ao invadir a Grécia, importaram praticamente toda a sua arte, inclusive a sua Mitologia, sua Música e é lógico, que nessa importação veio também a forma de teatro tão apreciada por todos e onde existem peças de grande beleza e lirismo.

			Referências sobre a arte musical grega encontram-se na mitologia, em relíquias, tratados teóricos, obras filosóficas e memórias históricas. A própria palavra música significa “arte das musas”. Na mitologia grega, as musas representam seres celestiais, divindades que, supunha-se, inspiravam as artes e as ciências.

			Musas – filhas de Júpiter e de Mnemósine. As nove Musas presidiam as ações liberais, especialmente a eloquência e a poesia.

			Eram nove irmãs que mostram que as artes têm entre si relações estreitas, e a título de simples elucidação, essas nove Musas são as seguintes:

			Clio – presidia a história

			Euterpe – presidia a música

			Melpómene – presidia a tragédia

			Terpsicore – presidia a dança

			Erato – presidia a alegria

			Polímnia – presidia a poesia lírica

			Urania – presidia a astronomia

			Tália – presidia a comédia

			Calíope – presidia a eloquência e poesia lírica
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			Assim, seguindo a pesquisa, pode-se encontrar na mitologia grega a fábula de Orfeu, filho de Apolo, que era o deus da música e da poesia e que quando tocava sua lira, até os animais ficavam encantados. A palavra orfeão deriva de seu nome. E, se adentrar com mais profundidade na mitologia grega encontrará ainda um enorme número de personagens ligados diretamente à música como simples interpretes ou como meros inventores de algum instrumento – Cybele, Dáfnis, Mársias, Pan, Terpandro.

			O mesmo não aconteceu com os romanos que conseguiram alcançar grande desenvolvimento nas artes em decorrência de sua tendência pela guerra e das constantes preocupações nas lutas de conquista. Por esse motivo, o nascimento artístico romano começa com a subjugação da Grécia, em 146 AC. A ação da civilização grega sobre Roma está bem expressa no dizer de Horácio, célebre poeta daquele tempo: “A Grécia vencida, subjugou o ferro vencedor com a fascinação da sua arte”. Da Grécia vinham os artistas, os instrumentos musicais, a moda. A partir do Imperador Nero (54-68 da era cristã) a arte musical toma impulso. O próprio imperador considerava-se um grande compositor e exímio tocador de lira; sua vaidade de artista leva-o a instituir a “claque” – pessoas contratadas especialmente para aplaudir nos teatros.

			Com a difusão do cristianismo processam-se profundas alterações no Império Romano. Nos primeiros séculos, os cristãos sofreram ferozes perseguições, porque essa nova religião era considerada uma doutrina subversiva e perigosa à segurança do Estado.

			E, foi nessa época que viveu Santa Cecília, nobre jovem romana, que provavelmente, cantava, acompanhando-se por algum instrumento, mas o que é certo que não foi o órgão, instrumento esse inventado muito após a sua época. Por ser cristã e por ter induzido o marido, o príncipe Valeriano, e o irmão, à nova religião, sofreu grande martírio, tendo sido decapitada em 178, na Sicília (antes se dava o ano de 230 como o de sua morte e o lugar a cidade Roma). Sua vida terrestre, logo se transformou em lenda, seu corpo estivera conservado intacto até 812 quando foi encontrado pelo Papa Pascoal I. Foi canonizada, tornando-se a padroeira dos músicos e da música sacra, sendo-lhe reservado o dia 22 de novembro para a sua comemoração.

			Os cantos dos primeiros cristãos derivam de melodias hebraicas, gregas e romanas. A partir do ano 313, foi que o imperador Constantino concedeu plena liberdade aos cristãos para que pudessem professar a sua fé, época em que se iniciou o progresso do canto religioso.

			Ainda dentro da música sacra, encontramos durante o período de 374 a 397, Santo Ambrósio, bispo de Milão, que foi o precursor da música sacra, interessando-se em organizar o canto em sua diocese. Foi ele quem introduziu também o Hino de Ação de Graças que, com o decorrer do tempo, transformar-se-ia, de uso generalizado, no Te Deum.

			Deparamo-nos agora que em 387, Santo Ambrósio ministra o batismo de Agostinho de Hipona, o futuro Santo Agostinho (354 – 430), que propagou o salmo ambrosiano, redigindo um tratado importante como sendo uma obra de canto, denominado “De música”, de grande valor e de importância suprema, surgindo, assim, a teoria do canto de igreja.

			Mais adiante, se depara com São Gregório Magno, papa de 590 a 604; este estendeu a toda a Igreja o que Santo Ambrósio realizara em sua diocese. Coordenou os cantos litúrgicos, hinos e responsórios, agregando-lhes alguns novos, inclusive de sua autoria, em um livro chamado Antifonário. Fundou ainda a primeira escola de Canto Gregoriano e Schola Cantorum. Em português também é conhecido com a denominação de cantochão – canto tradicional da igreja católica, rigorosamente homofônica e de ritmo livre, baseado apenas na acentuação e fraseado, composto sobre textos latinos. Também chamado de canto gregoriano, por ter sido coordenado e fixado por São Gregório Magno; teve seu apogeu durante os séculos IX e X.

			Um mundo dominado pelo fanatismo religioso, que à época era tão normal e constatado pelos exemplos clássicos da Inquisição e das Cruzadas, e pela vassalagem absoluta, submetendo o povo aos senhores feudais, formava assim as trevas da Idade Média. É evidente que tal situação somente poderia resultar num período de estagnação das ciências e das artes. Todavia com as manifestações da música profana surge a canção, cultivada pelos nobres em seus castelos e pelo povo nas ruas, nas festas e nas feiras. Atribui-se sua origem às festas de maio, ou seja, aquelas em que se celebrava com regozijo a entrada da primavera – estação renovadora da natureza depois do rigoroso inverno europeu. A difusão da canção, a partir do século XI é atribuída aos trovadores, cantores ambulantes de origem nobre, acompanhado por músicos chamado menestréis e jograis. Estes geralmente pessoas de baixa categoria social que, além de tocar harpa ou viola, exibiam-se como dançarinos, acrobatas, cantores, declamadores de poesias artísticas e dramáticas. Devido à vida desregrada que levavam muitos desses músicos ambulantes e o consequente mau conceito de que gozavam, fundaram-se as primeiras confrarias junto às igrejas, espécies de associação de músicos profissionais. A primeira foi organizada em Viena no ano de 1288, e teve por patrono São Nicolau.

			O primeiro trovador a se tornar famoso foi Adam de la Halle nascido em 1230 ou 1240 em Halle e morto em Nápoles em 1287.

			Pelos fatos históricos acima narrados vemos que a música sempre esteve ligada diretamente à prática religiosa ou militar. A música profana era proibida com veemência pelo clero. Principalmente porque acreditavam que tudo o que se afastasse da religião era ofensa e pecaminoso, devendo ser implacavelmente punido. Tanto é fato que todas as outras artes tiveram a sua passagem na história por meio dos registros feitos nas suas respectivas escolas: antiga, renascentista, barroca, clássico, romântica, moderna, contemporânea, ao passo que a música da era antiga e renascentista fora totalmente direcionada à música sacra.

			E, isso pode ser verificado na “Carmina Burana” de Carl Orff (1895 – 1982), que embora tenha sido estreada em 08 de junho de 1937, foi baseada em muitas histórias registradas nas concentrações de líderes, descrevendo as atividades de política, dos nobres e dos clérigos. Assim, dentro desta composição fica muito claro que os homens na rua, eram ignorados, não por serem marginais, proscritos, mas porque não pertenciam à Igreja e nem mesmo 
a casta e intocável nobreza.

			Essas imagens negativas refletiam a própria ideia que o homem comum tinha dele mesmo, fazendo com que se iniciasse, por intermédio de andarilhos e menestréis, se parecessem e se tornassem homens educados e para que pudessem provar as suas habilidades, começando a compor canções profanas bem diferentes das músicas que se tocavam nas igrejas. Assim surgiu o codex burana, o mais amplo e mais famoso manuscrito que contém poemas de riqueza patronal feitos talvez por um abade ou um bispo. Não antes de 1308, mas no início de século XIV em que os manuscritos surgiram no mosteiro dos Beneditinos, na Bavária, e foram levados para Munique e posteriormente conhecidos como Carmina Burana. Contém mais de 200 poemas, admitindo-se que foram cantados; muitos deles foram utilizados por vendedores ambulantes, que em algum lugar, tem-se conseguido a sua conotação musical. Contudo também incluíram outros gêneros, a Carmina Burana é renomeada pelos jogos de azar, bebedeiras, canções de amor e por uma paródia de músicas religiosas. Muitas delas usam a língua latina, embora algumas canções sejam escritas em dialeto francês e germânico arcaicos.

			A arte da ópera tem 400 anos. A primeira, Dafne de Jacopo Peri (1597) embora a maioria dos autores diga que esteja perdida, sabe-se muito a respeito dela, por um lado por causa do efeito que causou e por outro, graças a sua sucessora, a Eurídice, do mesmo Peri, que sobreviveu ao tempo e a sua evolução por ter sido gravada. Sua música é bastante interessante e bela, porém, extremamente austera com recitativos quase que todo o tempo.

			Dafne foi escrita para ser modestamente interpretada em um cômodo da Casa Bardi, em Florença (a exemplo da ópera, a casa desapareceu, mas uma placa marca o lugar de seu nascimento). Muitos autores alegam que não existe qualquer registro da música desta ópera, porém, há uma gravação em vídeo tape transmitido pela RAI Internationale com cerca de 60 minutos de duração. Canções, coros e danças só ocorrem quando é “in natura”: pastores dançam para expressar sua felicidade assim um casamento é celebrado com hino, mas quando há uma conversa entre as pessoas a sua narrativa somente acontece por recitativo.

			Na verdade, a primeira grande ópera escrita ocorreu dez anos mais tarde foi “A Fábula de Orfeu” de Cláudio Monteverdi, estreada em Mântua, em 1607. Ela tem uma boa parte de recitativo, belo e expressivo, mas, nos outros aspectos, supera radicalmente o modelo de Peri. Sem dúvida, em parte porque seu herói é o deus da música, ela contém muito mais do que nós chamaríamos de ária. Ainda hoje é considerada e apreciada, com a facilidade de encontrar gravações em CD e Vídeo e com performances teatrais.

			A palavra “ópera” vem do latim – opus, opera –, da terceira declinação neutra. Do latim clássico algumas palavras desta declinação, passaram para o latim vulgar, sofrendo uma transformação, de onde então surgiu a palavra – opera, aperae – trabalho, trabalhos, ou seja, obra, obras. A palavra “opus” em latim tem um sentido concreto, ao passo que a “opera” tem sentido abstrato.

			Opera é um poema dramático colocado em música, com diálogos reduzidos, acompanhados de orquestra.

			A origem da ópera está nos antigos melodramas, que os romanos importaram da Grécia; mas, primeiramente, surgiu o oratório, que foi uma manifestação melodramática, de caráter estritamente religioso.

			A ópera é, por todos os títulos, o mais popular gênero musical do mundo. A grande Biblioteca do Congresso de Washington tem arquivado nomes de cerca de 42.000 óperas escritas.

			A ópera engloba todas as artes, sem exceção de nenhuma: canto, música, representação dramática e cômica, pintura, artes plásticas, poesia, prosa, portanto é a reunião de todas as artes.

		


		
			
A técnica vocal

			Muitas pessoas ainda acreditam que a maneira de emitir a voz varia conforme a natureza da língua materna do cantor e daí vêm a discriminação das escolas de canto: italiana, francesa, alemã e outras, o que, indubitavelmente, 
é um engano de tempos passados que se conservou por decênios.

			Já na metade do último século, quando a influência de Verdi sobre a música alemã foi tão sensível quanto a de Wagner sobre a italiana, originou-se um intercâmbio, consciente e inconsciente. Este intercâmbio musical exerceu grande influência sobre os cantores e seu modo de emitir a voz, provocando também uma alteração nos métodos de ensino de canto.

			Daí vem a distinção das escolas de técnica vocal, a saber:

			Escola Italiana – mais preocupada com a respiração, obtendo uma perfeita ligação de como se emitir a voz.

			Escola Francesa – mais preocupada com a ressonância, sem que se dê menos importância às outras técnicas.

			Escola Alemã – mais preocupada com a dicção, principalmente porque a língua alemã exige uma perfeita pronúncia das palavras.

			Poucos serão os que no mundo musical desconheçam o nome de Lilli Lehmann, grande cantora e professora de canto, pioneira no ensino moderno da técnica de educação vocal.

			A essa grande cantora e professora lhe são devidas a fusão dos três métodos que ensinam a difícil arte de cantar por intermédio das escolas: italiana, francesa e alemã, em um método universal. Demonstrou teoricamente a exatidão de sua concepção, num tratado de sua autoria e, como grande soprano que foi de fama internacional, dominando os problemas técnicos da voz conseguiu provar que a reunião das três escolas fazia com que o próprio cantor conseguisse superar as suas dificuldades e emitisse a voz com mais precisão e beleza.

			Assim, reuniu a essência de suas observações numa frase de seu livro: “Tomemos dos italianos a ligação perfeita, dos franceses a ressonância nasal e dos alemães a consciência e a dicção exata das palavras e teremos a combinação certa para emissão perfeita da voz”.

			Poucos foram os artistas que se tornaram tão predestinados para o mister de ensinar a arte do Bel-canto quanto Lilli Lehmann que nasceu em Wurzburg, em 24 de novembro de 1848 e morreu em Berlin, em 17 de maio de 1929. Era filha de Maria Theresia Lehmann-Löwe (1809-1885), conhecida cantora e harpista, e do tenor Karl August Lehmann (1804-1867). Teve uma esmerada formação e cultura musical, acompanhando ao piano as alunas de sua mãe desde a idade de dez anos, falando e cantando nos idiomas italiano, francês, tcheco e alemão. Pôde então tirar proveito em sua juventude ao acompanhar as excursões de sua mãe como harpista e cantora e, mais tarde, como cantora internacional que foi o que lhe deu uma vasta experiência por ter tido a oportunidade de conhecer diversos países, onde soube absorver sua cultura e técnicas.

		


		
			[image: ]

			Dotada de talento, tanto musical como dramático, iniciou muito cedo seus estudos de piano. Mais tarde, já adolescente, começou a estudar canto com sua própria mãe. Seu estudo vocal surtiu tanto efeito que aos dezessete anos estreou na ópera de Praga interpretando o papel de Pamina na ópera Die Zauberflöte (A Flauta Mágica) de Mozart.

			A superioridade de sua técnica pode ser provada pelo fato de que ela cantava num dia La Traviata de Verdi com as mais perfeitas coloraturas e o mais suave pianíssimo e no dia seguinte Brunhilde do Anel do Nibelungo de Wagner, com majestoso vigor, isso ainda na idade mais avançada. Basta dizer que Lilli Lehmann fazia representações teatrais na Ópera de Viena, com mais de sessenta anos de idade interpretando a Isolda e entusiasmava com sua arte, concorrendo vantajosamente com jovens cantoras.

			A guisa de informação, Lilli Lehmann cantou cerca de cento e setenta papéis em cento e dezenove óperas em alemão, francês e italiano. Morreu aos oitenta anos completos, e atuou até o setenta e um. Como professora tinha um senso invejável de didática complementado com suas grandes e brilhantes ideias. Entre seus alunos podem-se citar: Geraldine Ferrar e Olive Freemstad. Deixou obras imemoráveis como: Meine Gesangkunst (A minha arte de cantar) – traduzido para inglês por Richard Aldrich, como How to Sing – (Como cantar) e Meine Weg (Meu Caminho) uma autobiografia além de um Studie zu Fidelio (Estudo para Fidélio – ópera de Beethoven).

			Para que se tenha uma ideia de como Lilli Lehmann aconselhava seus alunos, tem ela uma frase que resume toda a sua experiência de cantora lírica e que, hoje em dia, é um tanto esquecido pelos grandes cantores. Advertia ela os seus alunos e cantores: “não vivas do capital de tua voz, gasta somente os juros!”.

			Não foi, pois, sem razão, que Lilli Lehmann conhecida e festejada em toda a Europa e América do Norte e com certeza sempre recebida de braços abertos como professora escolheu a romântica cidade austríaca de Salzburg, terra do grande Mozart, como sede de sua Escola Internacional do Bel-Canto, mundialmente famosa.

		


		
			
Fatos históricos do século XVI narrados através da Ópera

			No século XVI, na França, durante os tumultuados anos em que viveu Catarina di Medicis, aconteceram fatos que marcaram a história. Muitos deles mudaram o comportamento da sociedade, alguns perpetuam até hoje como marco de uma nova era, outros ainda continuam com o mesmo conflito de ideais e interesses. Mas o que é certo é que foi um período cheio de polêmicas até mesmo bastante interessante.

			Catarina di Medicis (nasceu em Florença em 13/04/1519 – morreu em Paris em 05/01/1589), filha de Lorenzo di Medicis, duque de Urbino, e Madeleine de la Tour d’Auvergne. Casou-se em 1533, com Duque de Orleans, tornando-se Henrique II (19/03/1519 – 30/06/1559), Rei da França em 1547. Com a morte de seu marido em 1559, Catarina tornou-se, simplesmente, regente de seu filho Francisco II (19/01/1544 – 05/12/1560) durante a sua menor idade. Este, em 24 de março de 1558, casou-se com Maria Stuart (7 ou 8/12/1542 – 08/02/1587), filha do Rei Jaime V da Escócia e de Maria de Lorraine. Com oito dias de idade fora coroada rainha da Escócia em decorrência da morte prematura de seu pai; sua mãe a enviou à França, para lá ser educada. Após seu casamento com Francisco II, Maria Stuart, católica fervorosa, incentivou a campanha francesa de perseguição aos protestantes e contra a sua reforma, perseguição essa que a acompanhou por quase toda a vida. Os franceses apelidaram pejorativamente de huguenotes, os seguidores de Lutero (Martin Luther – 1483/1546) e do reformador Calvin (Jean Calvin – 1509/1564).

			Alguns historiadores atribuem a origem do nome huguenote aos adeptos da Assembleia de Protestantes de Tours, que acontecia à noite numa fortaleza mal-assombrada pelo espírito do Rei Hugo. A origem dessa denominação parece, mais simplesmente, ter vindo da palavra “aignos”, derivado do alemão “Eidgenussen” (Confederados pelo Juramento), usada para descrever, entre 1520 e 1524, os patriotas de Gênova hostis ao Duque de Savóia.

			Maria Stuart enviuvou-se em dezembro de 1560, e sua sogra Catarina di Medicis começou a persegui-la, de modo que se viu forçada a fugir da França para Escócia, assumindo definitivamente aquela coroa.

			Continuou Maria Stuart na Escócia com os mesmos ideais – a perseguição aos protestantes – causando tantos tumultos em seu reinado, que se viu forçada por sua própria corte a fugir para Inglaterra, pedindo asilo político a sua prima, a Rainha Elisabeth I (07/09/1533 – 24/03/1603), filha de Henrique VIII (28/06/1491 – 28/01/1547) e Ana Bolenna (1507? – 19/05/1536).

			Seu cativeiro, na Inglaterra, durou mais de dezoito anos, de 13 de julho de 1568 a 08 de fevereiro de 1587 sendo que, grande parte, no Castelo de Fotheringhay. Mesmo incomunicável tramou contra aquela que lhe havia concedido proteção. Finalmente tornou-se uma ameaça tão grande para Elisabeth I que não restou alternativa ao reino inglês, senão a de condenar a Rainha Maria Stuart à pena de morte, sendo executada em 08 de fevereiro de 1587.

			Durante o reinado e regência de Catarina di Medicis na França, Nostradamus (Michel de Notredame ou Nostredame – 14/12/1503 – 02/07/1566), astrólogo francês de origem judia, grande vidente, famoso por suas premonições, que perpetuam até hoje por intermédio de suas centúrias, que se iniciaram em 1547, fora o conselheiro de Catarina, que sempre o consultava em suas decisões.

			Uma das premonições ou vidências de Nostradamus a Catarina di Medicis era que o reinado seria banhado por sangue. Isso é um fato. Já havia perdido o primogênito, e outros filhos também viriam a morrer, pois todos lutavam pelo poder. Catarina chegou ao extremo de mandar assassinar o seu genro, Henrique de Bourbon, Rei de Navarra, caindo o veneno em mãos de seu próprio filho, o Rei Carlos IX, que o sucedeu Henrique III, em 1574.

			A França tinha muito interesse em se unir à Espanha contra a Inglaterra e vice-versa, haja vista que Elisabeth I tramou contra a vida de sua meia irmã Maria Tudor (18/02/1516 – 17/11/1558), filha de Henrique VIII (28/06/1491 – 28/01/1547) e Catarina de Aragão (16/12/1485 – 07/01/1536). Logrou êxito Elisabeth, subiu ao trono como sucessora de sua meia irmã.

			A Espanha queria se vingar da Inglaterra e nesse complô contava com a ajuda dos franceses. Para concretizar essa aliança, o filho do rei da Espanha, o Infante Henrique de Bourbon (14/12/1553 – 14/05/1610), rei de Navarra casou-se em 18 de agosto de 1572, com Margueritte de Valois (14/05/1553 – 27/03/1615), filha de Henrique II e Catarina de Medicis. Além do mais, essa união era realmente conveniente, porque o Infante espanhol professava a fé protestante, assim os seguidores de ambas as crenças – católicos e protestantes – tinham adeptos e representantes no governo, com isso, aplacaria a guerra religiosa que assolava a França.

			O fato histórico de maior importância foi o que aconteceu na Noite de São Bartolomeu, dia 24 de agosto de 1572, seis dias após as bodas de Henrique de Bourbon com Margueritte de Valois, noite essa que ficou perpetuada através dos séculos, quando os católicos saíram às ruas de Paris em buscas dos protestantes (huguenotes) e massacraram cerca de 6.000 pessoas.

			A ópera de Giacomo Meyerbeer (Jakob Liebmann Beer – 05/09/1791 – 02/05/1864) Les Huguenots (libreto de Eugène Scribe e Emilie Deschamps – 1ª apresentação em 29 de fevereiro de 1836 no Ópera de Paris) narra esses fatos acontecidos naquela Noite de São Bartolomeu em 24 de agosto de 1572. Mas o enredo da ópera não está só fundado nos fatos históricos, porque há determinados acontecimentos que estão na trama somente para dar ênfase à dramaticidade da peça.

			Como toda ópera de Meyerbeer não é Les Huguenots uma obra consistente, mas é um bom espetáculo, com numerosas causas e feitos não muito bem engranzados e onde frequentemente a verossimilhança dramática é sacrificada à exterioridade e à ostentação. Encerra, porém, boa música, a melhor que Meyerbeer escreveu, enfim a ópera tira grande efeito do emprego de um coral luterano Ein feste Burg (Um sólido castelo) na abertura e no primeiro ato, porém é no 4º ato da ópera o maior elogio, quando ocorre o massacre conhecido como A noite de São Bartolomeu.

			Por outro lado, a questão de Maria Stuart, as suas campanhas contra Elisabeth I, o seu cativeiro, a sua morte, estão muito bem narrados na ópera Maria Stuarda (Stuart italianizado – música de Gaetano Donizetti e libreto de Giuseppe Bardari, 1ª apresentação em 30 de dezembro de 1835 – Teatro alla Scala di Milano), baseado na peça Johann Christoph Friederich Schiller (10 de novembro de 1759 – 9 de maio de 1805). O que é mais interessante é que as duas soberanas – Maria Stuart e Elisabeth – jamais se encontraram, foram inimigas e nunca se defrontaram face a face em toda a vida. Porém, Schiller, em sua peça teatral, para dar um clímax de dramaticidade, no segundo ato, como também na ópera, cria o famoso encontro das duas soberanas. Culminando com o insulto de Maria Stuart a Elisabeth, quando esta lhe pede para que se ajoelhe aos pés de uma soberana. Maria Stuart indignada, porque seria ela a soberana da Inglaterra, França e Escócia, rainha das três coroas, se não fosse Elisabeth filha de um usurpador, culmina dizendo-lhe com o furor:
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			“Figlia impura di Bolenna, parli tu di disonori? Meretrice indegna, oscena, in te cada il mio rossore. Profato è il soglio inglese, vil bastarda, dal tuo piè” (filha impura de Bolena, falas tu de desonra? Meretriz obscena, indigna, envergonho-me por ti. Profanado está o solo inglês, vil bastarda, pelos teus pés).

			Elisabeth I, a rainha virgem, não no sentido stricto sensu, mas no lato sensu, seria virgem por nunca ter se casado, não deixando herdeiros. Morreu em 24 de março de 1602, sucedendo-lhe ao trono inglês, James VI, da Escócia (19/06/1566 – 27/03/1625), filho de Maria Stuart com Henry Stewart, Lord Darnley (07/12/1545 – 9 ou 10/02/1567), que na Inglaterra passou a ser James I, formando assim o Reino Unido.

			Sobre esse período ainda temos a grande ópera do nosso compositor Antônio Carlos Gomes (11/07/1836 – 16/09/1896), Maria Tudor, (libreto de Emilio Praga, 1ª apresentação no Teatro alla Scala di Milano, em 27 de março de 1879), baseado na peça homônima de Victor Marie Hugo (26/02/1802 – 22/05/1885). O enredo se baseia num tumultuado romance entre Maria e Fabiano Fabiani, assunto esse que é uma simples história e não um fato histórico ocorrido naquele período, porém o que fica bem determinado é que Maria I, Rainha da Inglaterra, era implacável em sua ira, e durante o seu curto reinado, aproximadamente de cinco anos, mandou executar mais de trezentos nobres. Queria acabar de uma vez por todas com Anglo-catolicismo, voltando à Inglaterra ao catolicismo e o seu soberano o Defensor da Igreja. Maria, por ser filha de Catarina de Aragão, espanhola que professava a fé católica, desejava impetuosamente a reforma da Igreja Inglesa, e por impor à força suas determinações, deram-lhe a alcunha de Maria, a Sanguinária, e para os seus adeptos e seguidores, Maria, a Católica.

			Mas ao falar desses personagens e deixar de lado o grande William Shakespeare seria ferir a própria memória da história. Shakespeare nasceu em 1564 e morreu por volta de 1661. Sabe-se muito pouco sobre sua vida, porém o mesmo ocorreu com outros dramaturgos elisabetanos, porque suas peças não eram consideradas na época como obras literárias, mas como meros textos para atores representarem e entreterem o público em geral.

			Embora tivessem esses conceitos naquela época, hoje se pode afirmar e dizer com categoria que estavam completamente errados, porque sua obra perpetua-se por séculos, sempre atual e a cada geração, nasce um público que continua apreciando suas peças. É inegável a obra que Shakespeare nos legou tendo conseguido expressar quase todos os mais diversos comportamentos humanos: inveja, calúnia, difamação, ódio, desconfiança, ambição e assim sucessivamente.

			Tanto é fato que uma grande gama de compositores procurou basear os argumentos de suas óperas nas peças de Shakespeare, como: Otello (Verdi e Rossini) – As Alegres Comadres de Windsor (Salieri – Verdi) – Hamlet (Thomas) – Macbeth (Verdi) – Muito Barulho por Nada (chamada na ópera Breatrix e Benedict de Berlioz) – Romeu e Julieta (Gounod) – Sonho de uma noite de verão (Britten) – Julio César (Händel) e outras.

			Assim o século XVI foi um período rico em fatos históricos e personagens que tomaram grandes decisões, com forte personalidade que mudaram o rumo da sociedade e que fizeram parte da história da humanidade. Podem-se relacionar algumas óperas e até mesmos filmes que abordam esses vultos do passado e aqueles acontecimentos, como:

			Elisabetta, Regina d’Inghilterra

			Música de Gioacchino Rossini

			Libreto de Gioavanni Federico Schmidt

			1ª apresentação em 04/10/1815 – Teatro San Carlo, Napoles

			Elisabetta al Castello di Kenilworth

			Música de Gaetano Donizetti

			Libreto de A. L. Tottola

			1ª apresentação em 06/07/1829 – Teatro San Carlo, Napoles

			Anna Bolena

			Música de Gaetano Donizetti

			Libreto de Felice Romani

			1ª apresentação em 26/12/1830 – Teatro Carcano – Milão

			Maria Stuarda

			Música de Gaetano Donizetti

			Libreto de Giuseppe Bardari

			1ª apresentação em 30/12/1835 – Teatro alla Scala di Milano

			Les Huguenots

			Música de Giacomo Meyerbeer

			Libreto de Eugene Scribe e Emilie Deschamps

			1ª apresentação em 29 de fevereiro de 1836 – Ópera de Paris

			Roberto Devereux

			Música de Gaetano Donizetti

			Libreto de Salvatore Cammarano

			1ª apresentação em 29/10/1837 – Teatro San Carlo, Napoles

			Maria Tudor

			Música de Antônio Carlos Gomes

			Libreto de Emílio Praga

			1ª apresentação em 27 de março de 1879 – 
Teatro alla Scala di Milano

			Maria, Regina d’Inghilterra

			Música de Giovanni Pacini

			Libretto de Leopoldo Tarantini

			1ª apresentação em 11 de fevereiro de 1843 – 
Teatro Carolino, Palermo, Itália

			Rainha Margot

			Filme com a direção de Patrice Chéreau

			Maria Stuart, Rainha da Escócia

			Filme com a direção de Charles Jarrott

			Nostradamus

			Filme com a direção de Roger Christian

			Dados biográficos suplementares

			Catarina de Medicis

			Filha de Lorenzo de Medici, duque de Urbino 
e Madeleine de la Tour D’Auvergne

			Nasceu em 13 de abril de 1519 – 
morreu em 05 de janeiro de 1589

			Rainha consorte de Henri II da França

			Regente durante a menor idade de Charles IX

			1533 – casou-se com o Duque de Orleans

			1547 – tornou-se rei de França – Henri II

			1559 – Henri II morreu – sucedeu-lhe François II – seu filho

			1559 – François II tornou-se rei de França – 
morreu em dezembro de 1560.

			Catarina de Medicis tornou-se regente de Charles IX

			1563 – acabou a regência, mas continuou a dominar 
e influenciar seu filho;

			1574 – sucedeu Charles IX – Henri II (1574) – 
Henri IV de Navarra marido da rainha Margot

			Nostradamus

			Astrólogo francês de origem judia

			Michel de Notredame ou Nostredame

			Nasceu em Saint. Rémy – 14 de dezembro de 1503

			Morreu em Paris – 02 de julho de 1566

			Começou suas profecias, em 1547

			Maria Stuart

			Nasceu no Palácio Linlithgow em 7 ou 8 de dezembro de 1542

			Morreu no Castelo de Fotheringhay em 08 de fevereiro de 1587

			Filha de Jaime V da Escócia e Marie de Lorraine

			Jaime V – morreu em 14 de dezembro de 1542 – 
com cerca de 1 semana de vida tornou-se rainha.

			Em 1548 sua mãe enviou-lhe para ser criada na França

			Em 24 de março de 1558 casou-se de François II da França – 
que veio a morrer em dezembro de 1560.

			Maria Stuart era neta da filha de Margareth e de Henrique VII

			Em 1558 – Elisabeth (filha de Henrique VIII e Anna Bolena) assumiu 
a coroa da Inglaterra com a morte de Maria Tudor

			Maria Stuart casou-se com Lord Darnley em 29 de julho de 1565 – 
teve um filho James VI da Escócia e James I da Inglaterra

			Asilou-se na Inglaterra em 13 de julho de 1568

			Maria Tudor

			Nasceu em 18 de fevereiro de 1516 – Greenwich

			Morreu em 17 de novembro de 1558

			Rainha de 1553 a 1558

			Filha de Henrique VIII (28/06/1491 – 28/01/1547)

			e de Catarina de Aragão (16/12/1485 – 07/01/1536)

			Jaime I da Inglaterra e Jaime IV da Escócia

			Filho de Maria Stuart (7 ou 8/12/1542 – 08/02/1587)

			com Henrique Stewart, Lord Darnley (07/12/1545 – 
9 ou 10/02/1567)

			Nasceu em 19 de junho de 1566 – Edinburg

			Morreu em 27 de março de 1625 – Theobalds, Inglaterra.

			Proclamado Rei – 24 de julho de 1567

			Depois do assassinato de seu pai Maria Stuart foi forçada
 a abdicar o trono em favor de seu filho.

			Marguerite de Valois – Rainha Margot

			Nasceu em 14 de maio de 1553

			Morreu em 27 de março de 1615

			Casou-se em 18 de agosto de 1572 com
 Henrique de Bourbon, Rei de Navarra

			Henrique IV – tornou-se rei em 01 de fevereiro de 1589

			Nasceu em 14 de dezembro de 1553

			Morreu em 14 de maio de 1610

			Elisabeth Tudor

			Filha de Henrique VIII (28/06/1491 – 28/01/1547)

			e Anna Bolena (1507? – 19/05/1536)

			Nasceu em 07 de setembro de 1533

			Morreu em 24 de março de 1603

			Seu reinado foi de 1558 a 1603

			Com a sua morte subiu ao trono James VI da Escócia, 
filho de Maria Stuart, passando a ser James I 
(19/06/1566 – 27/03/1625)

			Victor Marie Hugo

			Nasceu em 26/02/1802 e morreu em 22/05/1885

			William Shakespeare

			Nasceu em 1564 e morreu por volta de 1661.

			Inquisição – Tomas de Torquemada

			Em1492 foi instalada a Inquisição na Espanha. Seu primeiro Inquisitor foi Tomas de Torquemada, apoiado pelos Reis Católicos. O motivo da inquisição foi exclusivamente em função da grande população de judeus e mouros na península ibérica. Com a inquisição iniciou-se a campanha contra eles.

			Henrique de Bourbon

			Marido de Margueritte de Valois, de origem espanhola, foi Rei de Navarra pela sucessão de sua mãe. Seu pai era Antoine de Bourbon casado com Joana d’Albret, rainha de Navarra. Após a morte de sua mãe, Henrique foi criado por seu pai em Amiens, fundando em Paris o College de Navarre. Foi educado na França e no protestantismo.

		


		
			
Os reis e rainhas da Inglaterra 
nas Óperas de Donizetti

			Na primeira década do século XIX, a escola clássica da ópera morreu com as lamúrias e choradeiras dos compositores por muito tempo esquecidos – Pucitta, Pavesi, Portogallo, Gugliemi, Generali, Nasolini, e um público insatisfeito com as histórias narradas sobre as Olimpiades, Medeas, Iphigenias e Pigmaliões. Partiu-se, então para uma mudança no caminho da ópera, surgindo, assim surpreendentemente, da Inglaterra, na forma de novela romântica e poemas das penas de Lord George Gordon Byron (1788 – 1824) e de Sir Walter Scott (1771 – 1832).

			O movimento romântico no teatro francês já tinha se transformado e foi basicamente dessas transcrições francesas que uma nova criação de libretos de óperas transformaria o seu contexto. Vagarosamente nas montagens das óperas foram varridos dos teatros os deuses e deusas, heróis e heroínas de mitos e lendas e, em seu lugar, surgiram pessoas com características bem humanas, feitas de carne e osso e, cujas emoções, eram também as próprias emoções dos espectadores. Característica de quem amou, perdeu, desentendeu-se, chorou, sofreu e, ocasionalmente, triunfou.

			Baseado nesse contexto é que surgiu a primeira das óperas românticas – “La Rosa Bianca e la Rosa Rossa” (A Rosa Branca e a Rosa Vermelha), tendo sido o seu primeiro libretista o jovem jornalista genovês – Felice Romani (1788 – 1865), e música de Giovanni Simone Mayr (1763 – 1845). Romani foi considerado como o poeta oficial da ópera romântica, ao passo que Mayr, o professor daqueles grandes compositores românticos, dentre eles Gaetano Donizetti (1797 – 1848). “La Rosa Bianca e la Rosa Rossa” foi também o primeiro grande trabalho baseado na história inglesa – A Guerra das Rosas.

			Sua primeira apresentação deu-se em 1813, marcando assim o longo caminho dos acontecimentos históricos que perdurou até na década de 1860. Mayr tornou a pesquisar as páginas dos livros de história da Inglaterra e em 1820 compôs para Milão – Alfredo, Il Grande. Logo em seguida, Rossini aderiu a esses novos empreendimentos que se pode verificar nas suas óperas Elisabetta, Regina d’Inghilterra (1815) e La Donna del Lago (1810), ambas baseadas nas peças de Sir Walter Scott. Outros membros da realeza inglesa apareceram nos trabalhos de Carata, Pacini, Coccia, Meyerbeer e muitos outros, dentre eles Antonio Carlos Gomes (1836 – 1896) com sua Maria Tudor (1879), baseada na peça Victor Hugo.

			Foi Donizetti, contudo, quem estava para fazer a sua própria ópera histórica, colocando um precedente de sete textos históricos ingleses – (Alfredo, Il Grande (1823) – Elisabetta, al Castello di Kenilworth (1829) – Anna Bolena (1830) – Rosmunda d’Inghilterra (1834) – Maria Stuarda (1835) – L’Assedio di Calais (1836) – Roberto Devereux (1837).

			O primeiro desses foi também um Alfredo, il Grande, contudo não seguindo o mesmo libreto de seu professor. Escreveu para o prestigioso Teatro San Carlo de Napoles, e apresentou pela primeira vez em 2 de Julho de 1823, baseada no mais alto e improvável libreto de Andrea Leone Tottola. Tottola ambientou seu drama com algumas características da Rainha Amália de Dorset (presumidamente Ealswith, Rainha de Alfredo), e Guthrum, rei de Danes, transformado em Atkins. A ópera é ambientada nas montanhas camponesas e na região dos lagos de Athelney em Fenlands.

		


		
			[image: ]

			Alfredo Il, Grande rapidamente desapareceu sem deixar vestígios. Somente após sete anos e meio mais tarde é que a história da Inglaterra deu a Donizetti seu grande triunfo – Anna Bolena, escrita para a temporada do Teatro Carcano, em Milão, que também apresentou La Sonnambula (1831) de Bellini (1801 – 1835). “Sucesso, triunfo, delírio” – Donizetti escreveu para sua esposa: “a nova opera teve uma grande recepção a qual não poderia ter sido improvisada”. 
O texto de Romani foi baseado numa peça de autoria do irmão de André Chénier, Marie-Joseph, e ignorando, previamente, o casamento de Percy e Anna, bem como da sua morte com Anna (que na realidade ele sobreviveu a dela por um ano), o que é surpreendente e inesperadamente incorreto.

			Em 1834, Donzietti retornou ao tema dos Turdors em sua Maria Stuarda. Seu libretista foi o relativamente desconhecido Giuseppe Bardari, que baseou seu texto na peça Marie Stuart, de Schiller. A estória tem sido sempre contada pelos proibidos seguidores de Maria Stuart, transformada, na última hora, em Buondelmonte e finalmente aparece como Maria Stuarda no La Scala di Milano, em 1835, com Maria Malibran, como a trágica Rainha da Escócia. 
A parte dessas livres licenças dramáticas de um encontro com a Rainha Elisabeth e Maria Stuart é, realmente, uma grande confusão para os historiadores, bem como o objetivo na qual a ópera acontece nos bastidores e atravessa no tempo, de 1579 para 1564 e 1587. E, pior ainda, Leicester nem mesmo poderia ter estado presente na execução de Maria.

			Contudo, acreditava-se que a ópera fora um insucesso e que seria banida dos palcos, porém houve inúmeras produções entre 1835 e 1865. Quando o trabalho recebeu uma grande remontagem no Teatro San Carlo – a casa para a qual havia sido originalmente composta – e com importantes Marias, dentre elas Carolina Ungher e Giuseppina Ronzi di Begni que havia sido despojada de ser a primeira Maria em Nápoles, em 1834, finalmente apresentou-se no papel principal em Veneza, em 1840.

			Em 1837, Donizetti escreveu mais uma ópera sobre o mesmo tema Tudor, formando assim a Trilogia Tudor, que por conveniência foram omitidas do conjunto – Elisabetta, al Castello di Kenilworth – Roberto Devereux. Neste tempo o libreto fora feito por Salvatore Cammarano que se baseou na tragédia de Ancelot – Elizabeth d’Angleterre (contudo Romani acusou Cammarano de plagiador do seu libreto – Il Conte d’Essex – da mesma fonte, escrita anteriormente por Mercadante há muitos anos). Cammarano pesquisou um grande número de libretos de outros autores, sobre a mesma história inglesa, mas que tivessem a finalidade dos efeitos dramáticos – ninguém pode realmente imaginar que a Rainha Virgem esperava ansiosamente pelo dia em que James tornar-se-ia o Rei da Inglaterra.

			Para Rosmonda d’Inghilterra, Donizetti retrocedeu para o século XII, no reinado de Henrique II e Eleanor de Aquitania. Rosmonda tinha todos os elementos para um amplo e glorioso sucesso. Um texto de Romani (baseado no conto lendário Rosamund) o qual já havia sido escrito originalmente para Carlo Coccia em 1829, e um elenco soberbo – Fanny Persiani e Luigi Duprez que, no próximo ano, seria sua primeira Lucia di Lammermoor e Edgardo. 
É, então, comissionada por Lanari para o Teatro Pergola, Florença, onde ocorreu a sua primeira apresentação em 27 de fevereiro de 1834 – dois meses depois de Lucrezia Borgia, e oito meses antes de Maria Stuarda.

			À parte do insucesso Alfredo Il, Grande, somente dois dos trabalhos históricos de Donizetti estão ainda para serem revividos – L’Assedio di Calais 
(O cerco de Calais) que foi baseado por Cammarano no drama do século XVIII, de du Belloy – Le siège de Calais, escrito, novamente, para o Teatro de San Carlo, onde foi apresentado pela primeira vez em 19 de novembro de 1836. Baseia-se nos incidentes ocorridos na Guerra dos Cem Anos. Eduardo III poupa Calais da destruição, devolvendo-a pela vida de seus burgueses. Rainha Filipa (transformada por Cammarano na Rainha Isabella) persuade Eduardo a abandoná-los. Donizetti a descreveu como “meu mais importante trabalho fora da ópera. Eu fui chamado a comparecer por seis vezes no palco”. Contudo, ele fora infeliz por ter incorporado um ballet considerado completamente fora da ação do contexto do drama.

			Elisabetta al Castello di Kenilworth foi o primeiro trabalho de Donizetti nas óperas Tudors. Originalmente programado para abrir a temporada de San Carlo teve sua estreia em 30 de maio de 1829. A doença de Donizetti – convulsões, náuseas e ainda com crises agudas de hemorroidas... – Resultou sua estreia somente na comemoração de gala do aniversário da Rainha Isabella Maria, em 06 de Julho de 1839. Adelaide Tosi, a Elisabeth, era desconhecida, e a etiqueta da realeza não permitia aplausos, mas na segunda performance, seis dias mais tarde, Donizetti escreve que o “resultado fora de aplausos contínuos. A vesperal foi brilhante”.

			O libreto de Tottola foi baseado na Kenilworth de Sir Walter Scott, seguindo a trajetória do libreto de Eugène Scribe (1791 – 1861) para Daniel François Esprit Auber (1782 – 1871) em l823, Leicester ou le Chateau de Kenilworth e comédia de Gaetano Barbieri apresentada em abril do mesmo ano. A ópera de Donizetti tem o mesmo final feliz como as outras, culminando com a frustração da ambição de Leicester. Amy (agora Amelia) Robsart é salva pelo marido Leicester (não Robert, mas Alberto), da xícara envenenada e magnanimamente Elizabeth, num bom humor raro, chega e os avisa: veja a rainha num animo amistoso: “as injustiças que vocês praticaram para mim são perdoadas, os erros que vocês fizeram, esquecidos”.

			A ópera fora composta para um elenco um tanto incomum – dois sopranos e dois tenores – e enquanto a Elizabeth e Amélia – Adelaide Tosti e Luiggia Boccabadini – foram excessivamente aplaudidas. A ópera não foi apreciada pelos críticos porque sentiram falta do contraste entre o herói e o vilão, pois os papéis foram escritos para a voz de tenor – Giovanni David e Berardo Winter. Quando o trabalho foi revivido por ocasião da temporada de carnaval de 1830, Donizetti teve que revisá-la, e o papel de Warney foi transcrito para a voz de barítono, o que permanece até os dias de hoje, como se pode verificar pela gravação ao vivo da ópera Rara, selo MRF 143.

			Embora com sucesso em Nápoles, Elisabetta al Castello di Kenilworth aparece, à parte, na produção de Madrid, em 1835, sem nunca ter sido cantada de novo em nossos dias, fora da Itália. A música mostra uma rápida maturação de Donizetti, que fora escrito somente dezoito meses após Anna Bolena. A crítica do Giornale delle due Sicilie (Diário das duas Sicílias) foi ilimitada no seu louvor da originalidade da ópera e a delineação musical dos quatro principais personagens, bem vindo como um relevo de uma multidão de um trabalho quase rossiniano incorporado por Donizetti na “Fausta”. E as árias de tenor para Leicester e Warney na produção de 1829, apresentado na edição do Scala di Milano do Il Furioso nell’isola di San Domingo (O Furioso na Ilha de São Domingos).

			William Ashbrook escreve: “que as óperas históricas de Donizetti são ocasionalmente sem defeitos nas apresentações de seus eventos o que não é um problema crucial. Ninguém vai ao teatro de ópera para aprender história. Se estas óperas continuam a caminhar até hoje, é porque encontramos algo se movendo e convencendo-nos nas revelações características de Donizetti e através do conflito de sua música. Se estas características são meras analogias brutais de seus personagens históricos, este pode servir para fazê-los mais acessíveis a nós, mas ultimamente eles terão que estar de pé ou cair nos efeitos das figuras operísticas”.

			Finalizando, cerca das setenta óperas compostas por Domenico Gaetano Donizetti (1797 – 1848), este dedicou nada menos que vinte e cinco delas as mulheres ou por terem sido famosas ou porque simplesmente marcaram sua época, são elas:

			Zoraida di Granada (1824);

			Emilia di Liverpool (1824);

			Alina, Regina di Golconda (1828);

			Elisabetta al Castello di Kenilworth (1829);

			Imelda di Lambertazzi (1830);

			Anna Bolena (1830);

			Francesca di Folix (1831);

			Fausta (1832);

			Sancia di Castiglia (1832);

			Parisina d’Este (1833);

			Lucrezia Borgia (1833);

			Rosmonda d’Inghilterra (1834);

			Gemma di Vergy (1834);

			Maria Stuarda (1835);

			Lucia di Lammermoor (1835);

			Betly, o La Campanna svizzera (1836);

			Pia di Talomei (1837);

			Maria di Rudenz (1838);

			Adelia ossia La Figlia dell’arciere (1841);

			Maria Padilla (1841);

			Linda di Chamounix (1842);

			Maria di Rohan (1843);

			Catarina Cornaro (1844);

			Rita, o Le mari battu (1860);

			Gabriella di Vergy (1869).

		


		
			
Lucrezia Borgia

			Ópera em 1 Prólogo e 2 Atos
Música de
Domenico Gaetano Donizetti (1797 – 1848)
Libreto de
Felice Romani (1788 – 1865)
1ª Apresentação
Teatro alla Scala di Milano
Em 26 de Dezembro de 1833
Baseado na peça homônima de Victor Hugo (1802 – 1885)
(1ª Apresentação – Paris – 03 de fevereiro de 1833)

			Ação: Veneza e Ferrara – início do século XVI

			Em princípio, quando uma ópera não se mantém nos repertórios teatrais, costuma-se dizer que é uma ópera rara. Mas, certamente, é que conterá passagens de grandes dificuldades e de forças vocais, tornando-se mais escassas suas apresentações, não pela sua raridade musical e nem pela suntuosidade dos seus cenários, mas pelas qualidades vocais necessárias. É o caso especifico da Lucrezia Borgia de Donizetti, que requer grandes intérpretes, tanto nas extensões vocais quanto nas interpretações dramáticas, sem ainda levar em conta que contém um grande número de personagens.
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