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Domenico Scarlatti nace en Nápoles el 26 de octubre de 1685 y muere en Madrid el 23 
de julio 1757. Él era el sexto de diez hijos de Alejandro Scarlatti y Antonia Anzalone. No se 
sabe nada de su educación musical; solo sabemos que estudió la obra de Gasparini, Greco, 
Pasquini y de su padre, pero ninguno de ellos le dio clase de manera formal. 

 
En 1701, lo designaron organista e compositore di musica de la capilla real de 

Nápoles, de la cual su padre era maestro, En 1702 el padre y el hijo se fueron para Florencia 
con una licencia cuatrimestral. Allí Domenico pudo haber conocido Bartolomeo Cristofori, 
inventor del pianoforte que por aquel entonces experimentaba con la acción del martillo de su 
forte piano para poderlo adaptar al  gravicembalo. 

 
Los atributos musicales de Domenico se desarrollaron con una rapidez casi prodigiosa. 

A la edad de dieciséis años le hicieron músico en la capilla real de Nápoles y dos años más 
tarde viaja con su padre a Roma donde Domenico se convirtió en el alumno de los músicos 
más eminentes de Italia. Aprende de la originalidad de las invenciones de Bernardo Pasquini, 
de la ciencia sólida de Francesco Gasparini unidas a  la vitalidad intensa de su música. Todas 
estas aportaciones se juntan para formar la base sobre la cual Domenico desarrolló su propio 
genio. 

 
La influencia de Corelli a través de Gasparini, que fue alumno suyo, también 

contribuyó a la evolución de su genio adolescente y pronto Domenico Scarlatti llegó a ser 
famoso en su país principalmente como clavicordista.  

 
Sirvió cinco años (1714-19) como maestro di cappella en el Cappella Giulia en el 

Vaticano. Anterior a ese año Scarlatti había sido designado maestro di cappella del Marques 
de Fontes, embajador portugués en el Vaticano. A pesar de su éxito cada vez mayor, 
Domenico no había podido liberarse del control de su padre. Finalmente, en enero de 1717 le 
concedieron la independencia legal de Alessandro. 
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Compuso por lo menos un oratorio (1709) y más de una docena de óperas se 
estrenaron en el teatro napolitano, S Bartolomeo (1703-4), el Palazzo romano Zuccari (1710-
14), y Teatro Capranica (1715, 1718).  

 
Scarlatti era también una figura familiar en las reuniones semanales de  l’ Accademie 

Poetico-Musicali dirigido por el Cardenal Ottoboni, donde los mejores músicos de Roma 
compusieron e interpretaron música de cámara. Allí fue donde Scarlatti conoció Händel, que 
había nacido en el mismo año que Domenico. El día de su encuentro, en 1708, ambos tenían 
veintitrés años, y fueron conminados a participar en una competición  bajo el arbitrio de 
Ottoboni. El resultado de dicha prueba de talentos quedó en que eran iguales en el clavicordio, 
pero Händel era considerado el ganador en el órgano. Se sostuvieron desde entonces un mutuo 
respeto que formó la base más segura para una amistad de por vida.  

 
De manos de Ottoboni, Scarlatti también conoció a Thomas Roseingrave que a su 

vuelta a Londres publicó la primera edición de Essercizi de Scarlatti per el gravicembalo 
(1738-9) del cual el compositor inglés Charles Avison dibujó con el material de por lo menos 
de 29 sonatas de Scarlatti una obra de 12 concertos en 1744. José Kelway y Thomas Arne 
también ayudaron a popularizar la música de Scarlatti en Inglaterra.  

 
Atraído por lo desconocido, Scarlatti abandonó el puesto de maestro di cappella en la 

Basílica de San Pedro en Roma. La curiosidad natural y la fascinación de países distantes le 
indujeron a que emprendiera un viaje a Londres, en donde su ópera Narciso gustó solo 
moderadamente. 

 
De Londres, Scarlatti fue a Lisboa (1720-28) donde le confiaron como clavicordista en 

la corte real la educación musical de las princesas. La muerte de su padre le hizo regresar a 
Nápoles en 1725, pero él no permanecía mucho tiempo allí. Su vieja pupila, la princesa 
portuguesa, que se había casado con FernandoVI, lo invitó a la corte española. Scarlatti aceptó 
y en 1733 después de que un período en Sevilla (a partir de 1729-33) fue a Madrid donde 
vivió hasta su muerte 

 
En Madrid, Scarlatti  trabajó en sus proyectos musicales pero cuando Farinelli llegó en 

1737 la posición del compositor  y su influencia musical declinó. En 1738 su patrón anterior, 
el rey Juan V de Portugal le publicó su antigua colección más temprana de sonatas bajo el 
título Essercizi per Gravicembalo. A partir de este momento Scarlatti ya no compuso apenas 
más música vocal dedicándose a la escritura de sonatas de clavicordio. En éste instrumento y 
bajo la forma bipartita creó unas obras de una variedad y fuerza expresiva que no pudieron 
superar sus contemporáneos. Hay muy pocos aspectos de la vida española, de la música y de 
la danza populares que no se hayan encontrado un lugar en el microcosmos que Scarlatti creó 
con sus sonatas. Ningún compositor español hasta Manuel de Falla, ha expresado la esencia 
de su tierra nativa tan totalmente como lo hizo el extranjero Scarlatti.. Él ha capturado el 
sonido de las castañuelas, el rasgueo de la guitarra, el ruido sordo de los tambores 
amortiguados, la lamentación amarga del cante gitano y sobretodo la tensión de la danza 
española. 
 

Las siete óperas que Scarlatti escribió en Roma para la Reina Maria Casimira fueron 
de una gran calidad y sus cantatas tanto sacras como profanas contienen una música 
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admirable. Pero su fama se basa en sus  sonatas para teclado, casi todas con forma binaria, en 
la cual él dio rienda libre a su imaginación, estimulado por los nuevos sonidos, a las vistas y a 
los costumbres de Iberia y por los regalos asombrosos de su mecenas españoles. En éstas él 
exploró mundos nuevos de la técnica y del virtuosismo usando técnicas como el cruce de 
manos, la repetición continua de notas, los saltos de manos y otros efectos que dotan a su 
música de una gran brillantez. 

Después de esto un poco de cotilleo: Scarlatti se casó dos veces; en 1728 con la 
romana Maria Catarina Gentili, y en 1739 con la española Anastasia Maxarti Ximenes. 
Ningunos de sus nueve niños se hicieron músico. 

 
Cuando Scarlatti murió en Madrid en julio de 1757, dejó detrás de él algunas  

colecciones de manuscritos de sonatas que fueron casi enteramente desconocidos para el 
mundo hasta la publicación parcial de Czerny en 1839 y de la publicación completa de Longo 
en 1906. En el siglo XVIII lo conocieron en gran parte solamente por sus sonatas más 
tempranas, muchas de los cuales fueron publicadas en Inglaterra. El reconocimiento general 
fue más bien escaso, quizás fue mayor en Inglaterra, debido al alcance relativamente limitado 
de estos primeros trabajos. 

 
El Stabat mater a dieci voci es una de las obras corales más conocidas de Scarlatti; 

una fecha de composición no demasiado segura podría ser 1715, durante su estancia en Roma. 
Esta escrito para diez voces y bajo cont inuo, evitando el uso de instrumentos concertantes y 
de escritura a doble coro. Es un auténtico concierto vocal, escrito en stilo antiquo pero 
pensado para voces solistas y no para coro, como se desprende de secciones virtuosísticas 
como Inflamatus et accensus. Este estilo de escritura contrasta con el estilo de bel canto 
prevalente en la época, dejando en evidencia las intensas intenciones espirituales del 
compositor. 

 
Esta obra no sólo es conocida en nuestro tiempo, sino que ya en el siglo XVIII fue 

enormemente popular. El barómetro de popularidad, como ya se vio en anteriores Ars 
Informes, es el número de copias de la época que llegan hasta nuestros días. 

 
Continuando con la disposición de las voces, se trata de una obra para SSSSAATTBB; 

Scarlatti trata de forma independiente todas las voces, evitando los juegos antifonales tan 
clásicos de la escuela renacentista romana que sin duda estudiaría durante su maestría de 
capilla en el Vaticano. El compositor se impone todas estas limitaciones, radicalmente 
opuestas a los usos de la época para intentar conseguir una obra radicalmente distinta: un 
complejo contrapunto a diez complementado con contrastes tímbricos, repitiendo idénticos 
fragmentos pero asignados a voces distintas, son algunos de sus materiales. 

 
Pese a recurrir a las normas del contrapunto clásico, para Scarlatti tiene más peso en 

esta obra la absoluta independencia de las voces; así, en las entradas de un mismo tema no 
percibimos estructura alguna, siendo las necesidades afectivas del momento musical los 
únicos condicionantes. Veamos algunos ejemplos, poniendo en cursiva las voces que no 
entran con el tema principal: 

 
- Stabat mater: SI-A1-TI-AII-SII-TII-BI-SIII 
- Cuius animam: SI-AI-SII-SIII-BI-SIV 
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- Sancta mater: SI-SII-AI-SIII-TI-BI-SIV-TII-BII-AII 
 

Este último fragmento de ejemplos es uno de los pocos casos en que todas las voces 
participan de un mismo tema musical, siendo lo habitual que grupos de voces canten unos 
temas y el siguiente grupo cante otros; la distribución de estos grupos nunca es uniforme ni 
constante. La presencia de cuatro voces de soprano en una obra que habla del lamento de la 
Virgen María junto a la cruz es otra poderosa herramienta que Scarlatti usa con precisión.  

 
Llega el momento de analizar alguna de las diez partes de la obra, número que no nos 

parece en absoluto casual. 
 
Stabat mater comienza con un tempo andante y una melodía que añade un cuarto 

bemol a los tres de la armadura para completar un desarrollo cromático de gran sentimiento; 
el texto lachrimosa repetido por las cuatro sopranos cobra un gran efecto, junto con los saltos 
de cuarta ascendente en la palabra pendebat (colgaba); a mitad de esta parte, la obra se para y 
vuelve a reinventar y reexponer todos los temas descritos, pareciendo que se hubiesen escrito 
dos números distintos que luego se unen. 

 
Cuius animam es un número más agitado, con motivo descendente para esa primera 

frase y nuevos recursos cromáticos para contristatam et dolentem; una grandiosa e inesperada 
conjunción de las diez voces nos presenta a la espada (gladius); la repetición exacta por 
distintas voces de fuit illa benedicta crea esa sensación de que toda la Cristiandad habla del 
dolor de María. Le sigue uno de los tempos ternarios que contiene uno de los escasos 
momentos homofónicos de la obra (et dolebat) y tras esto otro tempo agitado Quis est homo 
qui non fleret, con una suerte de hoquetus en la palabra quis. El abrupto final donde todas las 
voces cantan una nota negra sin calderón para terminar la palabra suplicio acrecenta en 
sentido de pregunta de todo este fragmento. 

 
Eia mater fons amoris presenta una excepción en la distribución de las voces, 

unificando las sopranos (SI-SII y SIII-SIV) durante quince compases para dar lugar a un 
doble contrapunto sobre dos temas: el primero incluye un poderoso salto de quinta 
descendente (fac ut ardeat cor meum) y el segundo un salto de cuarta tras un leve cromatismo 
(in amando) con la peculiaridad de que todas las voces lo cantan en la misma altura. 

 
En cuanto al desarrollo del contrapunto como gran elemento arcaizante, Fac me vere 

es la máxima aplicación del doble contrapunto, obviando la exposición de ambos temas por 
separado, presentándolos juntos desde el primer compás y añadiéndoles pequeñas variaciones 
rítmicas para aumentar una variedad ya asegurada por las diez voces. 

 
Sobre Inflammatus decir que si me veo incapaz de cantarlo, mucho menos voy a ser 

capaz de escribir con precisión sobre él. Es mejor escucharlo. 
 
La décima sección Amen, no es sino una extensión de la parte anterior que ya incluye 

este tema en fuga. Con toda seguridad Scarlatti quiso dedicarle a este tema y tratamiento una 
sección suplementaria en la que demostrar su habilidad, aunque en esta parte es donde con 
más frecuencia empareja voces, reduciendo así el número de estas incluso hasta cinco. 


