


 



Il teatro dietro le quinte: la musica
(Gaetano Oliva, Il teatro dietro le quinte: la musica, Scuola materna per l’educazione

dell’infanzia, anno 90 n 17, 10 giugno 2003, pp. 24-27).

La musica è un’espressione di servizio e un contributo linguistico al comune linguaggio teatrale. Si 
tratta però di un servizio  che  molto spesso  rende la  musica  protagonista  di momenti  di grande 
emozione spettacolare.  Per questo il  lavoro di sonorizzazione  musicale  pone alcuni  problemi  di 
scelta e di diffusione. È molto importante per scegliere un brano musicale tenere conto dei seguenti 
punti:  a) il  tipo o genere di musica;  b)  l’epoca storica;  c)  il  tipo di strumentazione;  c) il  clima 
ritmico; e) il  ricorso tematico; f)  controllare sempre l’equilibrio  di tutti gli  dementi sonori dello 
spettacolo; g) calcolare i tempi di attacco e di chiusura.

- Scegliere il  tipo o genere di musica:  non esiste una tipologia che definIsca in  modo preciso e 
inequivocabile i generi di musica che la creatività, il mercato e la discografia offrono. Scegliere un 
genere di musica significa quindi definire a se stessi e concordare con il regista che tipo di musica si 
vuole  scegliere.  È  molto  importante  descrivere,  con  parole  semplici  e  il  più  dettagliatamente 
possibile  il  tipo di musica  che si desidera utilizzare.  Descriverla  serve anche a capire meglio  le 
sensazioni che quella musica dà e che cosa in realtà si vorrebbe ottenere. È un ottimo esercizio di 
scrittura creativa  che presenta le  stesse difficoltà  che si riscontrano nello  scrivere  un sogno. La 
musica  stimola interpretazioni ed emozioni molto intime  e personali.  Questo è un primo  piccolo 
problema da risolvere. Per orientarsi nei meandri e all’interno dei generi,  la  soluzione migliore è 
quella di realizzare una campionatura del genere di musica che, in linea di massima, si è scelta per 
meglio  approfondire  la  ricerca.  Qui  si  profila  aspetto  didattico-formativo  del  lavoro  di  chi  è 
designato a occuparsi della musica di commento. La ricerca del genere è il primo passo. Definendo,
anche  se  impropriamente,  una  serie  di  generi  ci  avviciniamo  a  una  possibile  scelta.  Classica, 
leggera, pop (per popolare), jazz, etnica (latina, africana, nordica, orientale) sono tutte definizioni 
che rappresentano  ognuna  un immenso  repertorio  da cui si possono attingere idee per scegliere 
definitivamente ciò che più si identifica con l’insieme della  comunicazione che la messa in scena 
vuole trasmettere al pubblico. Nella edizione di Pinocchio1 è stato scelto un genere che si potrebbe 
definire classico o meglio musica da camera. Non una composizione vera e propria ma una serie di 
“esercizi”  musicali.  L’errore  più  grande  nel  fare  teatro  ad  esempio  in  ambito  scolastico  è 
accontentarsi della  scelta della  musica che già si conosce. È una ricerca parziale e non aggiunge 
valore né  al lavoro di costruzione  dello  spettacolo,  né alle  conoscenze  musicali  individuali,  né 
all’obiettivo formativo che la  scuola si prefigge. Non occorre essere musicologi per occuparsi di 
musica  così come non occorre essere letterato per  leggere:  basta saper  leggere.  Per  interessarsi 
attivamente con concreti obiettivi, come la realizzazione di uno spettacolo, basta saper ascoltare.
Tuffarsi nel repertorio dei generi musicali significa conoscere la musica e abituarsi ad apprezzarla.

- Scegliere l’epoca storica che la musica identifica: la  scelta della  musica d’epoca per la  colonna 
sonora  di  uno  spettacolo  è  un  po'  come  scegliere  per  la  propria  casa  un  arredamento  o 
semplicemente un mobile.  Un pezzo antiico o un mobile nello  stile  di una particolare epoca dona 
all’ambiente  un certo  clima.  Non è evidentemente  necessario  né  indispensabile  commentare  la 
messa in scena di un’opera di Shakespeare con musica del '600 inglese, né, con men ricercatezza, 
utilizzare  musica  barocca  generica.  Certo  è  più  immediato  il  riferimento  storico  all’epoca 
dell’autore. 
La musica in teatro ha il preciso compito di aiutare la messa in scena a trasmettere al pubblico un 
particolare ambiente o se si preferisce, una particolare atmosfera. La ricerca della musica opportuna 
nello  scenario  della  storia  della  musica  deve  essere  vincolata  quindi  da  chiare  indicazioni  sul 
particolare clima che si intende costruire. Proprio nell’azione di costruire una particolare atmosfera 

1 Pinocchio in scena. Sceneggiatura e guida per insegnanti a cura di Gaetano Oliva, Editrice la Scuola, 2003.



ci aiuta il  termine  climax,  che indica appunto il  crescere di forza e di intensità l’efficacia di una 
descrizione o di una rappresentazione letteraria.
Tutto si ricollega quindi alla creazione di un evento che ha come obiettivo il realizzare un effetto di 
coinvolgimento di altri in un certo ambiente di vita; ciò avviene attraverso la coesione di elementi,  
di cui la  musica non è che una parte, che con identiche finalità  tendono in crescendo verso una 
irrinunciabile efficacia.
Cercare e trovare la musica adatta a una messainscena e, per questo compito, affrontare l’immane 
repertorio storico musicale; è un’occasione da non perdere.
Purtroppo la sensibilità educativa della scuola (e in particolare dèlla scuola italiana) ha impoverito 
la coscienza musicale della gente comune, non maturando quella sensibilità che considera la musica 
tra gli strumenti del bagagli conoscitivo e formativo dell’individuo.
È sulla  base di questa affermazione che è molto importante stimolare il  massimo interesse per la: 
ricerca delle musiche di scena nell’immenso repertorio storico.
Nel corso della storia della musica si trovano certamente anche gli spunti per la ricerca della musica 
a effetto. Nelle  partiture di molti autori celebri si ritrovano passaggi particolarmente a effetto per 
sottolineare un temporale, un momento di tensione, o altro. Nella ricerca di qualche utile momento 
musicale si analizza tutto il brano per trovare all’interno della partitura lo spezzone di musica utile 
alla  scena.  Il  fatto  stesso  di  doveri  o  estrapolare,  dopo  averlo  individuato  e  ritrovato  in  un 
successivo  ascolto,  abitua  l’orecchio  a  ripercorrere  mnemonicamente  la,  partitura  seguendo  gli 
stacchi,  i  crescendo, i  diminuendo  e i  timbri  strumentali  che si susseguono. È  interessante non 
utilizzare, possibilmente, brani musicali troppo conosciuti. La musica è spesso legata a ricordi e a 
interpretazioni soggettive, che talvolta non collimano con il clima di scena.

- Scegliere il tipo di strumentazione: gli strumenti hanno un’anima, un carattere, un comportamento. 
Il suono di un trombone o di un violino non provocano le stesse suggestioni anche in questo caso 
non ci sono regole precise; occorre ascoltare attentamente gli strumenti e cercare di descrivere il 
carattere che comunicano.
Uno strumento  o una  sezione  di strumenti  oltre  al carattere manifestano  il  loro comportamento 
attraverso ciò che suonano; una melodia, un tema, una variazione o un ritmo possono far cambiare 
l’umore caratteristico dello strumento stesso.

- Scegliere il  clima  ritmico: è molto importante la  scelta  del ritmo con cui la  messa in  scena si 
rivolge al pubblico.  Non si pensi di accelerare o dinamicizzare una scena sostenendola con uria 
sequenza musicale rapida se la scena stessa non ha nel suo svolgimento lo stesso ritmo. È uno degli 
errori più comuni.  Lo spettacolo si caratterizza per un suo ritmo e ogni scena può esprimere delle 
varianti ritmiche coerenti, però, con l’insieme delle svelte drammatugiche dello spettacolo cui anche 
la  musica dovrà adeguarsi.  È utile  ascoltare attentamente il  testo recitato dagli attori e provare a 
immaginare su quale ritmo (e non su quale melodia) i personaggi agiscono e l’azione scenica  si 
sviluppa. Immediatamente si ha la  sensazione del ritmo a cui fare riferimento per la  scelta della 
musica. Per definirlo sarà di aiuto la terminologia musicae: lento, presto, adagio., ecc. 
Si può sperimentare l’ esercizio osservando gli accadimenti di tutti i giorni: come cammina la gente 
per strada; come si muove il cameriere al ristorante o il barista nel servire da bere; come ci si muove 
in  casa  o il  ritmo  del parlare di  un insegnante,  di  un collega,  di  un politico,  ecc.  Il  ritmo  dei 
personaggi della vita di ogni giorno è caratteristico dei personaggi stessi e in esso difficilmente si 
notano considerevoli varianti. Successivamente sarebbe interessante provare a immaginare poi con 
quale musica si potrebbe commentare il ritmo delle loro azioni.

-  Scegliere  il  ricorso  tematico:  è  molto  importante  scegliere  un  leitmotif.  Ciò  che  interessa  è 
individuare,  nell’insieme  della  musica  che si sceglie  il  tema (melodico, ritmico o armonico) che 
potrebbe caratterizzare lo spettacolo e come utilizzarlo. Anche in questo caso non esiste una teoria 
sicura che garantisca la corretta scelta e il buon risultato. Sono i piccoli suggerimenti, il buon senso 



e  il  gusto  personale  che  possono  aiutare  chi  ha  il  compito  di  costruire  la  colonna  sonora  a 
individuare una caratteristica musicale che,  ricorrendo più volte nel corso dello  spettacolo, sia  in 
forma originale sia in altra forma riconoscibile,  lasci con il ricordo dello  spettacolo la memoria di 
quella  musica.  Può trattarsi di un tema metodico e questa melodia  può essere utilizzata nel  suo 
sviluppo  completo:  una canzone o l’intero  brano  di  una  composizione  per  orchestra,  oppure le 
prime battute o le prime note del brano stesso.
Nel caso della  scelta di un intero brano come motivo  conduttore, non resta che individuare,  nel 
complesso della messa in scena, i momenti più opportuni per rinnovare il ricordo del brano, avendo 
cura che il tempo dedicato alla musica, anche se di sottofondo, consenta di esporre completamente 
il  tema.  La colonna sonora di uno spettacolo teatrale,  sempre che non sia  un  musical,  non è un 
concerto; la memoria del tema musicale  non può essere fine a se stessa,  ma piuttosto legata agli 
avvenimenti  della  storia  e  all’immagine  della  scena.  Tale  memoria  porrebbe  essere  affidata 
all’accenno tematico di una canzone o di un brano d’orchestra, in altre parole le prime battute o le 
prime note. In questo caso la ricorrenza tematica sarebbe molto più interessante in quanto il tema si 
può accennare e sviluppare in molti modi. Può essere eseguito con strumenti diversi.  Si potrebbe 
eseguire con sistri o campanelli o con uno degli altri semplici strumenti musicali di cui la scuola è 
di solito attrezzata. Con la guida di un volonteroso insegnante di musica, il  tema di una prestigiosa 
composizione  per  orchestra,  antica  o  moderna,  o  quello  di  una  canzone  di  successo,  potrebbe 
trovare il suo spazio sonoro con la collaborazione degli studenti non impegnati nella recitazione e in 
altri ruoli dello spettacolo. Un aspetto del coinvolgimento è quello di partecipare attivamente allo 
spettacolo.  Una  colonna  sonora  non  si  costruisce  virtualmente.  Si  partecipa  alle  prove  e 
all’evoluzione della messa in scena per vivere insieme la nascita di un avvenimento spettacolare. 

-  Controllare  sempre  l’equilibrio  di  tutti  gli  elementi  sonori  dello  spettacolo.  È  importante 
sottolineare anche quanto siano ritmici i rumori e che pertanto, rispettando le esigenze della scena e 
dopo aver  analizzato  e ricostruito  il  ritmo  di  un rumore,  può essere interessante eseguirlo  con 
strumentazioni diverse per alcune occasioni ricorrenti, senza mai esagerare.

- Calcolare i tempi di attacco e di chiusura. Il suono di uno strumento potrebbe aiutare a sottolineare 
alcuni particolari momenti della messa in scena pur con diverse melodie. Si sceglierà allora, come 
musica ricorrente, uno o più brani suonati da uno strumento solista: ad esempio l’arpa, la chitarra, il  
pianoforte, il flauto, ecc. L’intera colonna sonora dello spettacolo potrà avere quindi una sonorità 
strumentale (timbrica) varia, mentre nei momenti particolari scelti, torneremo a sentire il suono di 
quello  strumento, l’arpa, per esempio. Il suono dell’arpa accompagnerà l’aprirsi e il  chiudersi del 
sipario e, se il  teatro non ha il  sipario, sarà l’arpa a sostituirlo  come segnale caratteristico (sigla) 
d’inizio e di fine.
Il brano potrà essere di ponte tra due scene segnando lo stacco tra le stesse a significare il passaggio 
di tempo, per esempio, da una scena all’altra. Potrà  essere di sottofondo alla scena più importante 
che  segna  lo  sviluppo  della  storia.  E  potrebbe  proprio  essere  il  suono  dell’arpa  a  richiamare 
l’attenzione del pubblico in quel preciso momento.
Infine può essere utile ricordare che melodia (ovvero una sequenza di suoni di diversa altezza divisi 
da intervalli), ritmo (ovvero una sequenza di suoni di uguale o diversa durata compresi in un tempo 
definito) e timbro (ovvero la caratteristica sonorità riconoscibile  in uno strumento o in una voce) 
sono le tre caratteristiche su cui si elabora una composizione e si genera un brano musicale.


