LA MUSICA DEL PRIMO ROMANTICISMO  (da pag. 176 a pag. 187)
Il primo Romanticismo rappresenta l’epoca dei grandi in cui vengono espressi con la musica e con tutte le altre arti grandi sentimenti. Si ispira al movimento culturale tedesco “Sturm und drang” che significa “impeto e tempesta”. 
La “forma musicale”, intesa come struttura musicale, che aveva avuto tanta importanza nel Classicismo, ed alla quale si erano uniformati  praticamente tutti i compositori del periodo, tende a perdere la sua importanza, cedendo il passo a una maggior libertà compositiva, proprio per poter esprimere i sentimenti individuali. Nascono anche nuove forme, tra le quali il notturno, lo studio, l’improvviso, che lasciano maggior spazio alla inventiva. 

Gli strumenti più importanti del periodo sono il pianoforte ed il violino, in quanto possono esprimere, più degli altri, una maggior gamma di dinamiche. 

In Italia ha grande successo  il melodramma, con, in  particolare, Rossini; negli altri stati europei, invece,  si dà maggior rilievo alla musica strumentale, sia pianistica, sia per orchestra, con compositori quali Beethoven (che si può considerare come l’iniziatore del romanticismo tedesco), Chopin, Liszt, Schubert, Schumann e Brahms. 

Pag. 177: Quarto movimento della “Sinfonia n. 5 in Do minore op. 67” di Ludwig van Beethoven (CD 7 traccia 248)
Beethoven, nel periodo che va dal 1800 alla sua morte, compone nove sinfonie.  Una delle più famose è la quinta, per la grande potenza emotiva che scaturisce dall’accurata scelta timbrica e dalla struttura compositiva. Nelle sue sinfonie, specialmente dalla quinta alla nona, il grande compositore di Bonn mostra una grande personalità. Pur sfruttando rigorosamente ancora molti degli schemi tipici del Classicismo, come la forma sonata, egli inserisce nelle sue opere dei caratteri  che le rendono inconfondibili e le avvicinano sempre più ai nuovi ideali romantici. 

In questa sede ti proponiamo il quarto movimento della sinfonia in tre versioni diverse:  

la prima eseguita dalla Russian National Orchestra, diretta da Michail Pietnev

https://www.youtube.com/watch?v=UeaRTrJwOA8
la seconda interpretata da Karl Bohm, alla direzione della Wiener Philarmoniker 
https://www.youtube.com/watch?v=F1qASfzTAfQ
La terza diretta da Herbert von Karajan. https://www.youtube.com/watch?v=ACoev7wpU80
Quale delle tre versioni ti è piaciuta di più?   1     2     3

Perché?  (non c’è una risposta giusta, devi dire ciò che pensi) ________________________________________________________________

Pag. 177: “An die musik” di Franz Schubert (CD 7 traccia 249)
“An die Musik” (alla musica) è un lied (una composizione, solitamente di breve durata, tipica del periodo romantico, per canto e pianoforte) di Franz Schubert. Si tratta di un ringraziamento all’arte dei suoni per tutto quello che procura agli esseri umani: sensazioni gioiose, sentimenti amorosi, la visione di un mondo migliore. 

Il testo e l’analisi di questo brano sono sul volume A, a pagina 177.  
Qui ci limitiamo a proportelo in alcune versioni, per voce maschile e femminile. 

La prima versione è eseguita da Felicity Lott, un soprano inglese. Cliccando su questo link potrai seguire lo spartito che scorre insieme all’interprete. 

https://www.youtube.com/watch?v=H9TlAOKCmaQ
La seconda interpretazione  è affidata al baritenore Dietrich Fischer Dieskau (è la stessa versione del libro).
https://www.youtube.com/watch?v=bZZqZTKoFcM 

La terza esecuzione del brano è di Elisabeth Schwarzop, soprano polacca. 
https://www.youtube.com/watch?v=Bm_AKMV0ME0
Una quarta versione, molto particolare, è realizzata dal tenore inglese  Ian Bostridge.

https://www.youtube.com/watch?v=bmCwWfKpwwI 

Anche in questo caso, ti chiediamo di confrontare le quattro versioni. 

Leggi il testo, sul libro,  prima di rispondere. 
Quale dei quattro interpreti ti sembra esprima in modo più adeguato il carattere del brano? __________________________

Perché? _________________________________________________________

________________________________________________________________

Ti sembra più adatta una voce maschile o una voce femminile per caratterizzare i sentimenti espressi da questo lied? __________________________________
Pag. 189: “La morte e la fanciulla” di Franz Schubert (CD 7 traccia 250)
L’amore, la morte, la natura, sono i temi preferiti dai poeti e dai musicisti romantici. Il testo, tradotto, del brano,  l’analisi di questo lied, nella versione originale ed in quella trasposta per soli archi,  sono presenti a pag. 180 del volume A. In questa sede ti proponiamo l’ascolto delle due versioni, le stesse del libro. 

La versione originale, interpretata dal baritenore Dietrich Fischer Dieskau e dal soprano Varady Julia.
https://www.youtube.com/watch?v=DgvM0g4fGBE 

e la versione per quartetto d’archi, eseguita dal Belcea Quartet
https://www.youtube.com/watch?v=SyITJ0r2aeA 
Pag. 180: “Marcia di soldati” di Robert Schumann(CD 7 traccia 251)
Fin dal periodo classico i compositori spesso si impegnarono anche a comporre dei piccoli pezzi per dilettanti, che avevano bisogno di un repertorio facile per cominciare a studiare  uno strumento. Schumann, Schubert ed anche Mozart spesso si adattarono a queste esigenze, creando dei brani che, pur presentando una grande piacevolezza all’ascolto, erano di facile esecuzione, e venivano utilizzati dai piccoli allievi, durante i primi anni di studio dello strumento. Tra questi pezzi abbiamo questa graziosa “Marcia di soldati” di Robert Schumann che ti presentiamo eseguita dal pianista Mario Caldario.  
Potrai anche seguire lo spartito del brano.  

https://www.youtube.com/watch?v=hBrmBnd8iSI
Sempre di Schumann ti presentiamo un altro breve e famosissimo brano facile: “Il contadino allegro”, nella esecuzione di Maurizio Angelozzi. 

https://www.youtube.com/watch?v=zkI_sSMYQNM
Pag, 180: “Capriccio n. 5 in La minore” di Niccolò Paganini(CD 7 traccia 252)
I compositori italiani si dedicano prevalentemente alla composizione di melodrammi, trascurando quasi del tutto la musica strumentale, che, invece, ha grande fortuna in Austria e in Germania. Tra essi, fa eccezione Niccolò Paganini, compositore e straordinario esecutore che ha dedicato gran parte dei suoi brani al violino, al mandolino e alla chitarra. Violinista dalle capacità virtuosistiche davvero fuor dal comune, egli era in grado di incantare il pubblico con le sue esibizioni strabilianti. Tra le sue opere più difficili ricordiamo i 24 capricci, che rappresentano una pietra miliare della tecnica violinistica di tutti i tempi. 

Ti presentiamo questo capriccio in due versioni. Prova a confrontarle. 

Shlomo Mintz: https://www.youtube.com/watch?v=QmfGnSyUf4s
Nathan Milstein: https://www.youtube.com/watch?v=kyN4L7Zsyos
Pag. 180: “Marcia della guardia di finanza” di Antonio D’Elia(CD 7 traccia 253)
Le bande hanno una grande diffusione in tutti i paesi tra il diciottesimo ed il diciannovesimo secolo. Diventano un luogo di aggregazione con l’interesse della musica e sono un veicolo di diffusione della cultura musicale tra tutte le classi sociali. 

Esistono bande militari e bande civiche, finanziate dai comuni. 

L’esempio che ti presentiamo è tratto da un Concerto che il grande direttore e compositore Fulvio Creux realizzò nel 1986, nientemeno che alla Scala di Milano, alla guida della Banda della Guardia di Finanza. Il brano presente nel libro è al minuto 5.00. Il primo brano è “Armi e brio” di Antonio D’Elia. 

Nota con quanto entusiasmo questa banda è stata accolta dal pubblico che gremiva il teatro scaligero. 
Osservando il video, potrai inoltre notare  dal vivo l’organico della banda. 
https://www.youtube.com/watch?v=T5emivSZ5ro
Pag. 181: “Notturno op. 9 n. 2” di Fryderyk Chopin(CD 7 traccia 254)
Compositore originario della Polonia, Chopin dedica quasi totalmente il suo interesse alle composizioni per pianoforte. 
Il suo stile, ricco di sentimento, è inconfondibile.
I Notturni, come dice la parola, sono composizioni ispirate alla notte, di carattere melodico, sognante. 

Chopin fu particolarmente attratto da questo genere musicale, che gli riusciva congeniale. Compose ben 21 notturni, 18 dei quali pubblicati mentre era in vita. 
Il Notturno che ti presentiamo è nella tonalità di Mi Maggiore, ed è uno dei pezzi più celebri di questo autore. 
Pare che Chopin, quando lo insegnava ai suoi allievi, si raccomandasse che si ispirassero al bel canto italiano, al fine di ottenere il giusto effetto sonoro, il sentimento più congeniale al pezzo. 

Lo schema di questo notturno è quello del Rondò: ad un tema che si ripete periodicamente, si alternano tre variazioni dello stesso tema ed una coda finale. 

Ti presentiamo il brano eseguito da due dei più grandi pianisti del ventesimo secolo: 

Arthur Rubinstein: https://www.youtube.com/watch?v=YGRO05WcNDk 
Maurizio Pollini: https://www.youtube.com/watch?v=S8YhDR2fOUg 
Confronta le due interpretazioni. 

Quale ti piace di più? _____________________
Perché? _________________________________________________________
Pag. 181: “Mephisto walzer, n. 1” di F. Listz (CD 7 traccia 255)
Liszt è un  il compositore poliedrico, in grado di scrivere agevolmente tutti i generi musicali: dal piccolo pezzo pianistico al concerto, alla musica sacra, alla sinfonia programmatica. 

Come Chopin, anche Liszt dedica al pianoforte gran parte delle sue composizioni, ma lo stile dei due compositori è molto differente. 

Chopin cerca, nelle sue composizioni, l’intimità del salotto, la perfezione del fraseggio; Liszt, al contrario, è sempre alla ricerca della spettacolarità, delle grandi folle che ammirano il tecnicismo, la bravura del pianista portata all’estremo, l’esaltazione del virtuosismo fuori dalla norma. 
Pianista di primissimo ordine, e uomo coltissimo, aveva un’estensione della mano sbalorditiva: riusciva a coprire addirittura la distanza di una tredicesima (normalmente la mano di un pianista viene considerata grande se riesce a raggiungere comodamente una decima). 
Il Mephisto Walzer n. 1 si ispira ad un episodio del Faust, il poema drammatico scritto da Goethe.

È un brano che fa capire in modo evidente lo stile di Liszt. 
Ascoltalo nella esecuzione di André Laplante, facendo attenzione alle  difficoltà del brano, che potrai evidenziare  anche osservando lo spartito che scorre insieme all’esecuzione. 

https://www.youtube.com/watch?v=KJbg9V2KnD8
Pag. 181: “Sogno d’amore” di F. Liszt (CD 7 traccia 256)
Il romanticismo di Liszt si esprime anche in brani sentimentali, come questo “Sogno d’amore”, che, accanto ad un tema famosissimo e struggente, comunque, non rinuncia ad un impeto travolgente che impegna il pianista in tratti virtuosistici di estrema difficoltà. 

Ascolta questo celeberrimo brano in due interpretazioni diverse: 

La prima del pianista cinese Lang Lang, un fenomeno dei nostri tempi. 
https://www.youtube.com/watch?v=zmXgjfxcLQ4
La seconda del grande Daniel Barenboim, pianista e direttore d’orchestra di primissimo piano.

https://www.youtube.com/watch?v=Y4XEPdYO5mM
Confrontando le due versioni, dovresti trovare delle differenze interpretative davvero sorprendenti. 

Pag. 181: “Studio n. 12  op. 10” di F. Chopin (CD 7 traccia 257)
Gli Studi (24, in due raccolte) furono composti da Chopin per i suoi allievi, perché potessero esercitarsi con un materiale nuovo e mirato allo studio delle più diverse tecniche pianistiche. 

Il n. 12 op. 10, detto “Rivoluzionario” o anche “La caduta di Varsavia”, deve il suo nome al fatto di essere stato composto nel 1831, dopo il fallimento dell’insurrezione polacca contro la Russia. Nacque da un’emozione che Chopin provò nel momento in cui seppe della tragica notizia, e che poi interpretò con la musica. 
Ricco  di una intensa drammaticità, affida il suo tema alla mano sinistra, che si esprime in velocissime scale, arpeggi e cascate di note. 

Te lo proponiamo in una delle migliori esecuzioni esistenti: quella di Maurizio Pollini. E’ corredata anche dello spartito. 
https://www.youtube.com/watch?v=w2vLEQno9Ks
Pag. 181: “Sonata in Fa Maggiore n. 2 op. 99” di J. Brahms (CD 7 traccia 258) 

Brahms (1833 – 1897) scrive questa sonata per pianoforte e violoncello nel 1866. Il suo romanticismo ha un carattere molto particolare: pur non frenando gli impeti personali, per esprimersi si serve  delle forme classiche, ormai abbandonate dalla maggior parte  dei compositori romantici. 
In questo senso, Brahms è stato definito  dalla critica come “neoclassico”. 

Ti proponiamo l’ascolto della sonata, nella interpretazione del duo Fournier – Bachaus. 

https://www.youtube.com/watch?v=wF7KEK9PDIM
Pag. 181: “Concerto n. 6” di Niccolò Paganini (CD 7 traccia 259)
Niccolò Paganini ha scritto anche sei concerti per violino e orchestra.
Il sesto concerto (probabilmente il primo, in ordine cronologico)  è stato scoperto solo nel 1974 e riportato alla luce grazie al violinista Salvatore Accardo che, insieme alla London Symphony Orchestra, diretta da Charles Dutoit, ha riproposto questo concerto al grande pubblico. 

Te ne proponiamo il primo movimento, che inizia con una lunga introduzione da parte dell’orchestra, ed intercala all’ensemble orchestrale splendidi frammenti solistici. 

https://www.youtube.com/watch?v=1BMMbg6Gu08 
Pag. 181: “Ave Maria” di Franz Schubert (CD 7 traccia 260)
Siete mai stati ad un matrimonio? Probabilmente avrete sentito il canto di un’Ave Maria. Probabilmente questa Ave Maria sarà stata proprio quella di Schubert. 
E pensare che, almeno all’origine, questo brano non aveva uno scopo religioso anche se si rivolge alla Madonna. Si trattava di un lied, in lingua tedesca,  che il grande compositore austriaco aveva tratto dal poema epico “The lady of the lake” dello scrittore scozzese Walter Scott, originariamente in lingua inglese. In esso si racconta che Roderick Dhu, guerriero ribelle al Re Giacomo, prima della battaglia contro il monarca si ferma ad ascoltare la voce di Ellen, esiliata insieme al padre che si è rifiutato di seguire Dhu contro Re Giacomo,  Ellen canta, accompagnata da un’arpa, una preghiera rivolta alla Vergine Maria. Ecco il testo originale, tradotto in italiano (da Wikipedia):
	Ave Maria! Vergine dolce,
esaudisci la preghiera di una vergine,
da questa rupe aspra e selvaggia
giunga fino a te la mia invocazione.
Fino al mattino dormiremo sicuri,
per quanto crudeli possano essere gli uomini.
O Vergine, considera gli affanni di una vergine.
O Madre, ascolta una figlia che ti invoca!
Ave Maria.
	Ave Maria! Immacolata!
Quando ci chiniamo su questa rupe per dormire,
e la tua protezione ci avvolge,
la dura roccia diventa per noi morbida.
Tu sorridi e un profumo di rosa sovrasta
l’umido tanfo di questo crepaccio.
O Madre, ascolta una figlia che ti supplica.
O Vergine, una vergine ti chiama!
Ave Maria.

	                                                               Ave Maria! Vergine pura!
                                                               I demoni della terra e dell’aria,
                                                               respinti dalla grazia del tuo sguardo,
                                                               non possono restare fra noi.
                                                               Accettiamo in silenzio il nostro destino,
                                                               perché assistiti dal Tuo santo conforto.
                                                               Benevola chinati su questa vergine,
                                                               verso la figlia che per il padre prega.
                                                               Ave Maria.


Ti proponiamo all’ascolto tre versioni: 

La prima della grande Maria Callas, una dei più  grandi soprani di tutti i tempi, nella versione originale, con accompagnamento al pianoforte, in lingua tedesca: 
https://www.youtube.com/watch?v=j8KL63r9Zcw
La seconda del tenore Andrea Bocelli, accompagnato dall’orchestra,  all’Arena di Verona, dal vivo. E’ in latino:

https://www.youtube.com/watch?v=ihNVhFA_X3I
Il brano eseguito da Bocelli, nel video, ha in sovrimpressione le parole del testo e la sua traduzione. 

Prova a confrontare le due versioni. 
Ed ora, ascolta questa terza versione: si tratta di una parafrasi, realizzata da Liszt, sulle note dell’Ave Maria di Schubert. Al pianoforte Valentina Lisitsa. 
https://www.youtube.com/watch?v=RCucnn-95nY
pag. 182: C. Saint – Saens / F. Liszt: “Danse Macabre” (CD 7 traccia 261)
La “Danza macabra” di Saint Saens nasce come un pezzo orchestrale ispirato ad un poema sulla morte, scritto da Henry Cazalis. 

Praticamente si tratta di una musica a programma, nella quale Saint Saens vuole rappresentare, con le note, ciò che il Cazalis ha detto a parole. 

Qui sotto mettiamo il testo, tradotto, del Cazalis. 
I raggi della luna filtrano a intervalli fra nuvole a brandelli. Dodici cupi rintocchi risuonano dal campanile della chiesa. Svanito l'ultimo di essi, si odono strani rumori dall'attiguo cimitero, e la luce della luna investe una fantomatica figura: la Morte, che suona il violino, seduta su una pietra tombale. Si odono strida dai sepolcri circostanti e il vento ulula fra le cime degli alberi spogli.
Le note sinistre dello scordato violino della Morte chiamano i morti fuori dalle tombe; e questi, avvolti in bianchi sudari, volteggiano attorno in una danza infernale. La quiete del sacro recinto è distrutta da grida sorde e risa orribili. La ridda degli scheletri, col rumore secco delle ossa, diviene sempre più selvaggia, e la Morte, nel mezzo, batte il tempo col suo piede scricchiolante di scheletro. Improvvisamente, come presi da un sospetto terribile, i morti si arrestano. Nel vento gelido si sentono le note della Morte. Un fremito percorre i ranghi dei trapassati: i teschi sogghignanti si rivolgono in ascolto verso la pallida luna. Ma le note stridenti della Morte di nuovo rompono il silenzio, e i morti riprendono a danzare più selvaggiamente di prima. L'ululo del vento si unisce al coro dei fantasmi, gemendo fra i rami nudi dei tigli. D'improvviso la Morte smette di suonare, e nel silenzio che segue si ode il canto del gallo. I morti si affrettano verso le tombe e la fatale visione svanisce nella luce dell'alba.
Ti proponiamo prima la versione sinfonica di questo brano, nella fantastica esecuzione della Youth Orchestra of Venezuela, diretta da Gustavo Dudamel, 
https://www.youtube.com/watch?v=FIrpp-inOpM
poi quella pianistica, arrangiata da Franz Listz, eseguita da Yuja Wang. 

https://www.youtube.com/watch?v=V8GGHduKkeg
Potrai notare delle evidenti affinità tra i due brani. 

Le melodie che reggono la musica dei due pezzi sono simili, come simili sono gli sviluppi. 

Ovviamente, cambia l’organico.  Ad una mastodontica orchestra viene contrapposto un pianoforte che, comunque, grazie ai virtuosismi ed alle grandi variazioni dinamiche ed agogiche, rende perfettamente lo spirito di questo brano. 

Pag. 182: “Concertino per corno e orchestra in Mi minore op. 45” di K. M. von Weber (CD 7 traccia 262)
Grazie all’invenzione dei moderni pistoni, il corno diventa uno strumento molto perfezionato. 
Alcuni compositori, in particolare quelli dell’area austro – germanica, hanno contribuito alla sua diffusione ed al suo utilizzo sia come solista, sia in orchestra. Tra questi, Karl Maria von Weber, che gli dedica un concerto e un concertino. 
Apprezza il suono, caldo e penetrante, di questo strumento, nella esecuzione di Hermann Baumann, diretto da Kurt Masur, cercando di cogliere tutte le sfumature sonore che l’interprete riesce a dare a questo pezzo. 

https://www.youtube.com/watch?v=wAl3DdNA9ns
Pag. 182: “Preludio n. 11” di F. Chopin (CD 7 traccia 263)
Nell’epoca barocca con la parola preludio si intendeva un brano che veniva prima di un altro brano. Per esempio, il preludio di un’opera era il pezzo che precedeva l’opera; il preludio ad una fuga precedeva la fuga. 

In epoca romantica il preludio diventa un pezzo a se stante, in cui il compositore generalmente vuole esprimere un piccolo sentimento, quindi il preludio è un brano dalle piccole dimensioni, di durata breve, di pochi minuti (a volte anche meno.

Per esempio, i preludi di Chopin racchiudono, come in un piccolo scrigno, piccoli sentimenti di vario genere. 

Chopin crea ben 24 preludi. 

Noi ti proponiamo all’ascolto l’undicesimo, in Si Maggiore, in cui brevità, andamento allegro vivace e virtuosismo incline al sentimentalismo si fondono per creare un piccolissimo capolavoro, della durata di circa mezzo minuto. 
Al piano Marta Argerlich. 

https://www.youtube.com/watch?v=PRTaoprQ9DM 
Se vuoi farti un’idea dei preludi di Chopin, ti diamo l’opportunità di ascoltarli tutti, nella splendida esecuzione dal vivo di Yulianna Avdeeva.

Potrai in questo modo farti un’idea più completa di questo genere pianistico. 

https://www.youtube.com/watch?v=bvq_yA_C7II 
Pag. 182: “Capriccio n. 1” di Niccolò Paganini (CD 7 traccia 264)
Il Capriccio n. 1, in Mi maggiore, è un brano per violino caratterizzato da un sorprendente virtuosismo, che mette in evidenza la bravura del musicista a tutto campo. 
Ascolta questo breve brano nella splendida interpretazione di Shlomo Mintz, per violino solo https://www.youtube.com/watch?v=3nHJLbLqoBc 

Poi in quella di Uto Ughi, per violino e pianoforte.
https://www.youtube.com/watch?v=3-sSYO_2H6g
Quindi in quella di un giovanissimo David Garret, alle prese con il suo Stradivari, un violino stupendo, costruito dal liutaio Antonio Stradivari. 

https://www.youtube.com/watch?v=WNGzx_nQ34k 

Prova a confrontare queste tre versioni: entrambe hanno qualcosa di estremamente personale, che, pur rispettando la scrittura musicale del Paganini,  le rende diverse  l’una dall’altra. 
Paganini sapeva sfruttare tutte le risorse dello strumento che, alla sua epoca, si poteva considerare perfetto. 

Era anche un grande improvvisatore. David Garret, in questo, può assomigliargli. Osservalo mentre trasforma il motivo del Carnevale di Venezia del Paganini, in un concerto live.  Davvero sorprendente, vero? 

https://www.youtube.com/watch?v=KwKp2ky1fog 

Ascolta ora la registrazione del brano “La Campanella” di Paganini che il Maestro Salvatore Accardo esegue con il violino originale che Paganini fece costruire nel 1734 dal liutaio Bartolomeo Guarnieri. 

E’ un violino davvero eccezionale, che potrai ascoltare in una magistrale esecuzione che Accardo eseguì, dal vivo, in occasione della cerimonia per il conferimento della cittadinanza onoraria della città di Genova, ottenuta dal grande violinista nel 2008. 

https://www.youtube.com/watch?v=zCThQMrHMkA
Nota la bellezza del suono di questo violino e la padronanza assoluta mostrata da Salvatore Accardo in questa splendida esecuzione. 
Dal brano “La campanella” di Paganini fu attratto anche Liszt, che creò, dal tema del brano, una parafrasi per pianoforte, che ti presentiamo qui in una edizione davvero particolare, eseguita dal pianista Lang Lang, che al giorno d’oggi può essere considerato come uno dei migliori interpreti al mondo. 
Questo pianista che non si sottrae alle grandi folle ed agli ambienti meno convenzionali, come questo.

https://www.youtube.com/watch?v=x-8aa_t0d5A 
Pag. 183: “Concerto per oboe e orchestra in Mi bemolle maggiore” di Vincenzo Bellini (CD 7 traccia 265)
Vincenzo Bellini è universalmente conosciuto come compositore di opere liriche, ma, nella sua vasta produzione, egli include anche musiche per pianoforte, musica sacra, sinfonie per orchestra e uno splendido concerto per oboe e orchestra, in cui l’oboe viene trattato come una voce umana. 
Ascolta questo bel concerto nella esecuzione dell’Ensemble Berlin con, all’oboe solista, Christoph Hartmann. 

https://www.youtube.com/watch?v=-tJ3sJfXef4
Pag. 183: “Concerto in La minore per pianoforte e orchestra” di Robert Schumann (CD 7 traccia 266) 
Robert Schumann è considerato uno dei primi compositori romantici. Nella sua produzione spiccano piccoli, brevi brani per pianoforte, che lo resero celebre, ma anche grandi opere strumentali, come le quattro sinfonie ed uno splendido concerto per pianoforte e orchestra, eseguito nel 1846. Questo può essere considerato come il più romantico dei concerti per piano e orchestra che sia mai stato scritto. 

Il concerto fu eseguito la prima volta con, al pianoforte, la moglie, Clara Weick, pianista e compositrice, e fu diretto nientemeno che da Mendelssohn. 
Il concerto ebbe grande successo tra il pubblico, un po’ meno dalla critica, che notava quanto, contrariamente alla moda del tempo, esso riservasse parti poco virtuosistiche al pianoforte. 

Ti proponiamo di ascoltare l’intero Concerto, composto da tre movimenti:  Allegro affettuoso, Intermezzo: Andantino grazioso, Allegro vivace. 

È un’secuzione eccezionale di Marta Argerlich, diretta da Antonio Pappano, con l’Orchestra dell’Accademia Nazionale di Santa Cecilia, a Roma, nel 2012. 
Durante l’ascolto sofferma la tua attenzione non solo sul pianoforte, che fa comunque la parte del leone, ma anche sull’orchestrazione che regge il concerto, nella quale sono messi in evidenza vari strumenti, e si assiste ad un dialogo continuo tra pianoforte, oboe, clarinetto e orchestra che rendono il concerto assai vario dal punto di vista organologico ed espressivo. 
https://www.youtube.com/watch?v=zsnPzcc1Zb0
Pag. 184: “I preludi” di F. Liszt (CD 8 traccia 267)
Franz Liszt compone ben 13 poemi sinfonici, dei quali questo, il terzo, “Les Preludes”, è il più famoso.  Questi preludi, concepiti inizialmente come musica pura, che doveva fungere da introduzione, da preludio a dei brani corali, divenne in seguito una musica a programma, ispirata da una meditazione del poeta francese Lamartine, in cui si tratta, secondo il programma, della vita dell’uomo, che non è altro che una successione, un seguirsi di vicende tristi e gioiose. 

Nei preludi ci sono la dolcezza dell’amore, le tempeste della vita, il rifugio nella natura prima di un combattimento… 

L’opera, a sua volta, per rendere tutte queste sensazioni, è composta da vari tempi: “Andante”, “Allegro ma non troppo”, Allegro tempestoso, Allegretto pastorale e Allegro marziale animato. Questi  tempi  contengono molti temi vari, dal carattere contrastante, collegati l’uno all’altro da fili quasi invisibili, che amalgamano in modo uniforme questa partitura, sorretta da un’orchestrazione davvero lussureggiante, con cui Liszt sa manovrare l’insieme strumentale per far rendere appieno ogni sensazione. 
Ti suggeriamo di ascoltare l’intero pezzo cercando di apprezzare i temi che si rincorrono e le sensazioni che può darti. 

Prima di ascoltarlo, leggi la meditazione da cui trae spunto Liszt per comporre il pezzo: 

Che altro è la nostra vita, se non una serie di preludi a quell'inno sconosciuto, la cui prima e solenne nota è intonata dalla morte? - L'amore è l'alba luminosa di tutta l'esistenza: ma qual è il destino per cui le prime delizie e felicità non sono interrotte da qualche tempesta, l'esplosione mortale che dissipa le belle illusioni, il fulmine fatale che consuma il suo altare, e dov'è l'anima crudelmente ferita, che, emersa da una di queste tempeste, non cerca di riposare il suo ricordo nella calma serenità della vita dei campi? Tuttavia l'uomo difficilmente si dedica a lungo al godimento della quiete benefica che in un primo momento ha condiviso nel seno della natura, e quando "la tromba suona l'allarme", si precipita, verso qualsiasi posto pericoloso, qualunque sia la guerra che lo chiama tra le sue fila, in modo da recuperare finalmente nel combattimento la piena coscienza di sé e del possesso di tutta la sua energia.
Ti proponiamo il brano in una grande interpretazione di Riccardo Muti, alla guida dei Wiener Philarmoniker. 
https://www.youtube.com/watch?v=EV-4ztlXEDA
Pag. 184: “Il re degli elfi” lied di Franz Schubert (CD 8 traccia 268)
Tra gli argomenti prediletti da Schubert troviamo anche la morte, in questo celeberrimo lied composto nel 1815, quando aveva solo 18 anni. 

Nel testo del lied, di Wolfgang Goethe,  ci sono tre personaggi ed un narratore: Il Re degli Elfi (che rappresenta la morte), il fanciullo che scappa dal Re degli Elfi e il padre del fanciullo, che lo sta riportando a casa, sul suo cavallo, il Narratore. 

La ritmica del brano è costante, ed è costituita da una serie di terzine, che rappresentano il galoppo del cavallo sul quale sono il padre ed il fanciullo.  Al di sopra della ritmica si possono distinguere con estrema chiarezza tre linee melodiche che identificano i personaggi: quella del bambino impaurito che vede la morte avvicinarsi a lui; quella del padre che lo consola, cercando di renderlo sereno e quella della morte (il Re degli Elfi) che tenta di strappare il fanciullo alla vita (cosa che, al termine del lied, gli riuscirà).  Un narratore a volte interviene per illustrare la situazione all’inizio e alla fine del lied.
Prima di ascoltarlo, leggi il testo in una traduzione italiana:
	Narratore:

Chi sta cavalcando nella notte e nel vento?

E’ un padre col suo figliuolo.

Lo tiene stretto a sé,

lo regge sicuro.

Padre:

Figlio mio, perché sei tanto timoroso?

Figlio: 

Non vedi, padre, c’è il Re degli Elfi!

Il Re degli Elfi, con la corona e il mantello!ù

Padre:

Cessa di preoccuparti, E’ solo la nebbia.

Re degli Elfi:

Caro bambino, su, vieni con me. 

Stupendi giochi farò con te!

Molti fiori sono sulla mia riva

Mia madre avrà tante belle vesti per te.

Figlio:

Padre, padre, ma non senti

Cosa mi promette con flebile voce il Re degli Elfi?

Padre:

Stai calmo, figliuolo, 

è solo il vento che soffia tra le foglie. 
	Re degli Elfi:

Bel bambino, vuoi venire con me?

Le mie graziose figlie staranno con te

Di notte esse condurranno la danza

Ti culleranno, balleranno e canteranno per te.

Figlio:
Padre, padre mio! Non vedi?

Le figlie del Re degli Elfi in quel tetro luogo?

Padre:

Figlio mio, io sto vedendo solo

Vecchi salici, null’altro. 

Re degli Elfi:

Ti amo, ti amo, il tuo aspetto è eccitante,

e se non vuoi venire con me ti costringerò con la forza.

Figlio:

Padre, padre! Il Re degli Elfi ora mi afferra!

Mi sta facendo del male!

Narratore:

Il padre, anch’esso spaventato, cavalca in fretta

Tenendo tra le braccia il bimbo, che singhiozza.

Raggiunge a stento il suo castello

Ma tra le braccia stringe solo un bimbo morto.


Ascolta il lied in due versioni diverse: originale, per pianoforte e voce di baritenore; per orchestra e soprano. Concentrati in particolare sulle espressioni diverse che il e la cantante danno per interpretare i quattro personaggi. 
Dietrich Fischer Dieskau: https://www.youtube.com/watch?v=JuG7Y6wiPL8
Anne Marie von Otter con la Chamber Orchester of Europe diretta da Claudio Abbado: https://www.youtube.com/watch?v=VdhRYMY6IEc
Quale delle due interpretazioni ti sembra più espressiva? ___________________
ALTRI ESEMPI FUOR DALLE RIGHE
Clara Weick (1819 – 1896): non solo la moglie di Robert Schumann
Nata da un padre costruttore di pianoforti e da una madre, cantante e pianista,  si può dire che Clara Weick fosse una figlia d’arte. 
Seguita dal severissimo padre, che ne intuì assai presto le attitudini, Clara divenne una affermata pianista e, contemporaneamente, una compositrice. 
Pubblicò le sue prime composizioni quando aveva solo dieci anni. 

Come concertista fu acclamata dalla nobiltà ed ebbe occasione di esibirsi di fronte a compositori e letterati del calibro di Goethe, Paganini, Liszt. 

Innamoratasi di Robert Schumann, lo sposò nel 1840.

Dal matrimonio nacquero otto figli. 

Alla morte del marito (avvenuta nel 1856, dopo una lunga malattia mentale e il ricovero nell’ospedale psichiatrico di Endenich), Clara iniziò a suonare in varie tournee in tutta Europa, in particolare a Londra. 
Come compositrice scrisse molta musica per pianoforte; notturni, romanze, lieder, e uno strabiliante concerto per pianoforte e orchestra. 

Ascoltiamo alcuni dei suoi brani per farci un’idea della grandezza di questa donna e del suo modo di comporre, squisitamente romantico. 

Iniziamo con un delicato Notturno: 
https://www.youtube.com/watch?v=8Up6esqYMGU
Proseguiamo con un focoso Scherzo (un brano di corto respiro, in ritmo ternario, dall’andamento gioioso) eseguito da Michael Ponti.
https://www.youtube.com/watch?v=Y1z67TKQB28
Ed ora un brano melodico, molto cantabile, per oboe e pianoforte: una romanza dall’op. 22. All’oboe Hansjorg Schellenberger; al piano Ralf Koenen.
https://www.youtube.com/watch?v=_heQ8xdvzhk
Ma è nel Concerto per pianoforte e Orchestra in La minore che la Schumann lascia davvero sorpresi per la potenza drammatica dell’inizio, l’equilibrio tra pianoforte ed ensemble orchestrale, la padronanza compositiva, il carattere che sa imprimere a tutta la composizione, che non la rendono certo meno attraente di quella di tanti altri compositori maschi del periodo del primo Romanticismo, marito compreso.
Il concerto è formato da tre movimenti: Allegro maestoso; Romanza: allegro non troppo con grazia; Allegro non troppo. 

Ascoltiamo e vediamo questo concerto nella interpretazione di Hplas Mateson. 
https://www.youtube.com/watch?v=WsPEMVP13AI 
Fanny Mendelssohn: non solo Felix
Fanny Mendelssohn (1905 – 1847) era la sorella di Felix Mendelssohn. 

Praticamente ebbe tra i suoi maestri di musica gli stessi insegnanti di Felix e seguì lo stesso iter musicale, frequentando concerti e impadronendosi delle tecniche necessarie alla interpretazione ed alla composizione. 

Sconsigliata dal padre a seguire la professione del fratello, fu invece incoraggiata dal marito, il pittore Wilhelm Hensel, che la supportò in questo, incoraggiandola a proseguire nel suo intento. 

Ottima concertista, oltre che compositrice, si esibì per la prima volta in pubblico nel 1838, eseguendo il primo concerto per pianoforte e orchestra composto da suo fratello Felix. 

Come compositrice, è autrice di molta musica per pianoforte, di stampo tipicamente romantico, di cantate, oratori, concerti. 

Per farsi una minima idea della varietà compositiva di questa autrice, ti proponiamo all’ascolto una fresco Saltarello Romano,  un lied per pianoforte ed una parte di una cantata sacra. 

Il Saltarello Romano in La minore è un brano in 2/4 di ispirazione popolare, nato in Italia come danza facente parte dell’insieme di quattro danze che si ballavano nel Rinascimento, specialmente in meridione. 

https://www.youtube.com/watch?v=WNJOwa7piAw
Dal Saltarello passiamo ad un grazioso lied per solo pianoforte, un “Larghetto” da: “Canzoni senza parole”, estremamente cantabile. 

https://www.youtube.com/watch?v=nhcyUL7QSb4
Nel campo delle composizioni sacre Fanny scrisse oratori e cantate.  Ascolta questa cantata sacra, in cui dà sfoggio di profonda conoscitrice del contrappunto. 

https://www.youtube.com/watch?v=0md39YUymGQ
DAL LIED  ALLA ROMANZA DA CAMERA
LE ORIGINI
Come abbiamo visto più volte sul libro, il lied è una composizione scritta per pianoforte e voce solista che ha origine e sviluppo nell’area austro germanica e vede tra i suoi maggiori compositori Schumann, Schubert, ma anche Beethoven, Chopin, che ne scrive 22, su testi in polacco, Brahms e Liszt. 

In Italia la risposta al lied fu data dalla Romanza da camera, nella quale si cimentarono moltissimi compositori, tra cui Rossini, Donizetti, Bellini, Verdi, Leoncavallo e tanti altri musicisti meno famosi, ma che con le loro musiche hanno fatto sognare milioni di persone. 
La prima romanza, ma in questo caso, si dovrebbe parlare di canzone, è stata il Canto delle lavandare del Vomero, un canto popolare di protesta contro i signori stranieri che dominavano sul suolo di Napoli. La parola Moccatora, che significa fazzoletto, qui sta per pezzo di terra: la terra che veniva confiscata ai napoletani dalle dinastie dominanti.  Di questo brano, musicato nel quattordicesimo secolo, non si conosce l’autore. Si può comunque considerare il canto che inaugura il genere della cosiddetta canzone napoletana, con testo in dialetto. 
Te la presentiamo in una semplice versione per voce e chitarra eseguita dal grande Roberto Murolo, un vero specialista in fatto di canzoni napoletane, e dal gruppo Nuova Compagnia di Canto Popolare. Nota le evidentissime differenze nel modo di eseguirla. 
	Tu m'aje prommiso quatto moccatora
oje moccatora, oje moccatora!
io so' benuto se, io so' benuto
se me lo vuo' dare,
me lo vuo' dare!
	E si no quatto embe', dammenne ddoje
oje moccatora, oje moccatora
chillo ch'è 'ncuollo a tte nn'e' rroba toja
me lo vuo' dare
me lo vuo' dare.


Versione Murolo: https://www.youtube.com/watch?v=g0LevhLJUJQ 

Versione Nuova Compagnia di Canto Popolare  

https://www.youtube.com/watch?v=7wWWVspNPRY 
Sempre in dialetto, verso il 1500 e il 1600, nacquero alcune villanelle, canti dialettali composti anche da affermati autori, quali Monteverdi e Caccini. 

Te ne presentiamo una, anonima: Villanella ch’all’acqua vai,  del sedicesimo secolo.  Ecco il suo testo: 
	Villanella ch’all’acqua vai

Moro pe tte e tu nun lu sai

Ahimmè, ahimè!

Ch’io moro mirando a te!

Quanno vai cu la lancella

Pari riggina e nun villanella

Ahimmè, ahimè!
	Ch’io moro mirando a te!

Nun m’eimporta d’essere nato

‘mmiezze a nu bosco aggraziato

Ahimmè, ahimè!

Ch’io moro mirando a te!




Ed ecco il brano, eseguito dal soprano Letizia Calandra, poi in un’altra versione.
Versione Calandra: https://www.youtube.com/watch?v=GrmXoKI_EDY
https://www.youtube.com/watch?v=cdTyLw2woyw 
Nel diciottesimo e diciannovesimo secolo si assiste ad una grande fioritura di canzoni napoletane, che spesso prendevano spunto, per le loro melodie, da brani tratti da celebri opere, come quelle di Rossini. 
Per esempio, Fenesta ca lucive ricorda, nella linea melodica, arie tratte dal Mosè in Egitto di Rossini. 
Ecco il testo della canzone: 

	Fenesta ca lucive e mo nun luce...
sign'è ca nénna mia stace malata...
S'affaccia la surella e mme lu dice:
Nennélla toja è morta e s'è atterrata...

Chiagneva sempe ca durmeva sola,
mo dorme co' li muorte accompagnata...

Va' dinta cchiesa, e scuopre lu tavuto:
vide nennélla toja comm'è tornata...
Da chella vocca ca n'ascéano sciure,
mo n'esceno li vierme...Oh! che piatate!
	Zi' parrocchiano mio, ábbece cura:
na lampa sempe tienece allummata...

Addio fenesta, rèstate 'nzerrata
ca nénna mia mo nun se pò affacciare...
Io cchiù nun passarraggio pe' 'sta strata:
vaco a lo camposanto a passíare!

'Nzino a lo juorno ca la morte 'ngrata,
mme face nénna mia ire a trovare!...



Te la presentiamo in due versioni: la prima cantata Roberto Murolo, un cantante napoletano specialista in questo genere. 

https://www.youtube.com/watch?v=OvOVryWwajg 
Dalle canzoni napoletane sono stati attratti anche molti cantanti lirici, specialmente tenori. Eccola interpretata dal grande tenore napoletano Enrico Caruso. 
https://www.youtube.com/watch?v=cXphduc17ZM
Nota l’enorme differenza interpretativa che si nota tra le due interpretazioni. Intimista, delicata, la prima. Eseguita con voce stentorea, molto appariscente, la seconda. 
Quale versione, secondo te, risulta più appropriata al brano? _________________
Perché? _____________________________________________________________

LA CANZONE NAPOLETANA
Alla canzone napoletana, specialmente nell’Ottocento, si avvicinarono anche molti autori famosi, che crearono dei veri e propri gioielli di questo genere. 

Come esempio, potrai ascoltare ora tre canzoni celeberrime: Funiculì funiculà (1880), O sole mio (1898) e Na sera e maggio (1938). 

Il testo di Funiculì funiculà è di Giuseppe Turco, mentre la musica è stata composta da Luigi Denza. Si tratta di una canzone celebrativa e pubblicitaria, in quanto fu composta in occasione dell’inaugurazione della funicolare che portava al Vesuvio, descrivendo ai napoletani tutti i vantaggi che si potevano ottenere per salire sulla funicolare, che permetteva di raggiungere il Vesuvio senza fatica. 
Ascoltiamo il brano interpretato da Sergio Bruni, grande cantante napoletano. 
https://www.youtube.com/watch?v=xYRjsLs6b8E
Tra i cantanti più rappresentativi del genere napoletano abbiamo anche Massimo Ranieri, che interpreta questa canzone con grande espressione e personalità. 

Ecco la sua versione: https://www.youtube.com/watch?v=-oI8IlgRzDo 

Spesso la canzone napoletana è stata trasformata in modo alquanto personale. Ascolta anche questa versione, realizzata da Renzo Arbore e dal suo gruppo. 
https://www.youtube.com/watch?v=qKI0yr9WVnU 
O sole mio, scritta nel 1898 da Eduardo di Capua su testi di Alfredo Mazzucchi, è la più celebre canzone napoletana esistente. Inoltre è la canzone più venduta di tutti i tempi. 
La ascoltiamo in quattro versioni diverse: la prima di Roberto Murolo.

https://www.youtube.com/watch?v=rCN4MYd25CA
La seconda di Luciano Pavarotti https://www.youtube.com/watch?v=d_mLFHLSULw 
Renato Carosone realizza questa canzone  con il solo pianoforte. 
https://www.youtube.com/watch?v=-FMr_dLfORQ 

Ed Elvis Presley, addirittura, cambia le parole alla canzone, sfruttandone solo il motivo e trasformandola in It’s now or never
https://www.youtube.com/watch?v=4M3R3CEZ_mI
Esistono diecimila altre versioni di questo celeberrimo pezzo… ma ci fermiamo qui.
Na sera e maggio è stata scritta nel 1938 da Gigi Pisano e Giuseppe Cioffi. 
Ecco il testo: 

	Quanno vien'â 'appuntamento

guarde 'o mare, guard' 'e ffronne.

S'i' te parlo nun rispunne,

staje distratta comm'a che.


Io te tengo dint' ô core,

sóngo sempe 'nnammurato

ma tu, invece, pienze a n'ato

e te staje scurdanno 'e me.

Quanno se dice sì, tiènelo a mmente,

nun s' adda fá murí nu core amante.

Tu mme diciste si 'na sera 'e maggio

e mo tiene 'o curaggio 'e mme lassá.
	St'uocchie tuoje nun só sincere

comm'a quanno mme 'ncuntraste,

comm'a quanno mme diciste:

"Voglio bbene, sulo a te".


E tremmanno mme giuraste,

cu na mano 'ncopp' ô core:

"Nun se scorda 'o primmo ammore".

Mo te staje scurdanno 'e me.


Quanno se dice sì, tiènelo a mente.

nun s' adda fá murí nu core amante.

Tu mme diciste sì na sera 'e maggio

e mo tiene 'o curaggio 'e mme lassá.


Si tratta di una delle più belle canzoni napoletane di tutti i tempi. 

Te la facciamo ascoltare in alcune versioni:

Quella della voce educata, gentile di Mario Abbate
https://www.youtube.com/watch?v=Op_zgHIh2TI
Un’altra versione, altrettanto napoletana, è quella fornita da Sergio Bruni

https://www.youtube.com/watch?v=v4AxwKAFJV8
mentre si discostano nettamente altre interpretazioni, da quella di Claudio Villa 
https://www.youtube.com/watch?v=sEy1tS3YnDk
a quelle di alcuni tenori che hanno interpretato la canzone con voce tipicamente impostata: 

Ecco, per esempio, l’interpretazione che ne dà Mario del Monaco
https://www.youtube.com/watch?v=ZuwrOYwEKao 

o Beniamino Gigli

https://www.youtube.com/watch?v=2pgelakGsoQ  

Senza dimenticare il modo in cui la canta José Carreras
https://www.youtube.com/watch?v=wOiRYvKJo1I
LA ROMANZA DA CAMERA IN ITALIA E IN ALTRI PAESI D’OLTRALPE
Tra il 1600 e la metà del ventesimo secolo in Italia spopola il melodramma, che influenza inevitabilmente anche il modo di cantare di altri generi, in particolare la musica vocale da camera.

Nascono moltissime composizioni di breve respiro, che vengono eseguite dai migliori esecutori del tempo, che, in un certo senso, sono una risposta all’italiana al dilagare dei lieder tedeschi, austriaci e dell’area del nord Europa. 

La lingua italiana si presta molto più di altre lingue al canto. Molti compositori, tra cui Mozart, scrivono in italiano opere e, addirittura, lieder. 
Anche Beethoven scrive uno splendido lied in lingua italiana: In questa tomba oscura, con parole di Giuseppe Carpani, drammatico testo sul destino dell’uomo. Leggi per prima cosa le parole del lied: 
In questa tomba oscura lasciami riposar;
quando  vivevo, ingrata, dovevi a me pensar,

Lascia che l'ombre ignude godansi pace almen
e non bagnar mie ceneri d'inutile velen.

Ora ascoltalo, in alcune versioni: 

Versione Dieskau: https://www.youtube.com/watch?v=yiV3ex3igjM
Versione Tancredi Pasero: https://www.youtube.com/watch?v=ag9XKc_n8M0
Versione Luciano Pavarotti: https://www.youtube.com/watch?v=7dAVvEFvr6c 
Quale delle tre versioni ti sembra mettere in evidenza, in particolare, la drammaticità del testo? ______________________________
Perché? _____________________________________________________________

Nel XIX e XX secolo, grazie a molti compositori di fama, si diffondono arie da camera molto adatte alla vocalità melodrammatica, alle voci impostate, sia maschili che femminili. 
In Italia l’aria da camera diventa quello che in Europa erano i pezzi per i recital eseguiti dal pianoforte, o dal violino. 

In Italia, queste arie, o romanze, da camera, sostituiscono degnamente i brani di Chopin e di Liszt, creando dei veri e propri recital vocali, che hanno un enorme successo. 

Vediamo qualche esempio, sparso tra Ottocento e Novecento, partendo da Gioacchino Rossini, il quale, dopo essersi dedicato, nella prima parte della sua vita, alla creazione di decine di melodrammi di grande successo, durante la seconda fase della sua produzione artistica non disdegna di dedicarsi a lavori più piccoli, come, per l’appunto, le romanze ed i duetti da camera. 

Tra le romanze da camera più celebri di questo autore, abbiamo Già la luna in mezzo al mare, inserita nella raccolta delle Soirées Musicales, basata sul ritmo di una tarantella napoletana, che qui ti presentiamo nella versione di Luciano Pavarotti. Leggi il testo, mentre ascolti il brano. 
	Già la luna è in mezzo al mare, 
mamma mia, si salterà! 
L'ora è bella per danzare, 
chi è in amor non mancherà. 
Già la luna è in mezzo al mare, 
mamma mia, si salterà! 
L'ora è bella per danzare, 
chi è in amor non mancherà. 
Già la luna è in mezzo al mare, 
mamma mia, si salterà 

Presto in danza a tondo, a tondo, 
donne mie venite quà, 
un garzon bello e giocondo 
a ciascuna toccherà, 
finchè in ciel brilla una stella 
e la luna splenderà. 
Il più bel con la più bella 
tutta notte danzerà. 
	Mamma mia, mamma mia, 
già la luna è in mezzo al mare, 
mamma mia, mamma mia, 
mamma mia, si salterà. 
Frinche, frinche, frinche, 
frinche, frinche, frinche, 
mamma mia, se salterà. 
Frinche, frinche, frinche, 
frinche, frinche, frinche, 
mamma mia, se salterà. 
La la ra la ra 
la ra la la ra la 
la la ra la ra 
la ra la la ra la 
au la ra la ra 
la ra la la ra la 
la la ra la ra 
la la la la ra la! 
	Salta, salta, gira, gira, 
ogni coppia a cerchiova, 
già s'avvanza, si ritira 
e all' assalto tornerà. 
Salta, salta, gira, gira, 
ogni coppia a cerchiova, 
già s'avvanza, si ritira 
e all' assalto tornerà. 
Già s'avvanza, si ritira 
e all' assalto tornerà! 

Sera, sera, colla bionda, 
colla bruna và quà e là 
colla rosa và a seconda, 
colla smorta fermo stà. 
Viva il ballo a tondo a tondo, 
sono un Re, sono un Bascià, 
e il più bel piacer del mondo 
la più cara voluttà. 

	Mamma mia, mamma mia, 
già la luna è in mezzo al mare, 
mamma mia, mamma mia, 
mamma mia, si salterà. 
Frinche, frinche, frinche, 
frinche, frinche, frinche, 
mamma mia, se salterà. 
Frinche, frinche, frinche, 
frinche, frinche, frinche, 
mamma mia, se salterà. 
La la ra la ra 
la ra la la ra la 
la la ra la ra 
la ra la la ra la 
au la ra la ra 
la ra la la ra la 
la la ra la ra 
la la la la ra la!


https://www.youtube.com/watch?v=5FsKXrLMBt4
Un altro brano, tratto sempre dalle Soirées Musicales, è L’invito, che ti facciamo ascoltare nella interpretazione di Renata Tebaldi. Il canto del brano è intriso di un impeto tipicamente melodrammatico. 
Ecco il testo: 
Vieni o Ruggiero, la tue Eloisa

Da te divisa non può restar: 

alle mie lacrime già rispondevi, 

vieni, ricevi il mio pregar.

Vieni, o bell’angelo, vien mio diletto,

sopra il mio petto vieni a posar!

Senti se palpita. Se amor t’invita…

Viani, mia vita, vieni! Fammi spirar!

https://www.youtube.com/watch?v=MICXCOJkoSQ
Donizetti, Bellini, Verdi e molti altri grandi italiani hanno scritto, oltre alle opere, arie da camera, ma, forse, quelli  più rappresentativi di questo genere non sono da ricercare tra i compositori più accreditati, bensì tra autori che, pur non avendo mai scritto un solo melodramma, erano particolarmente avvezzi a questo genere. 
Per esempio, prendiamo Stanislao Gastaldon (1861 – 1939). Questo autore è celebre per aver scritto molte romanze da camera, nelle quali ha espresso tanti sentimenti d’amore. La sua romanza più celebre è Musica proibita, della quale scrisse sia la musica, sia il testo. La scrisse a soli vent’anni, nel 1881. E’ stato un vero e proprio campo di battaglia per moltissimi tra i più celebri tenori e cantanti d’opera. 
Ascoltiamone alcuni, dopo aver letto il testo: 

	Ogni sera di sotto al mio balcone
sento cantar una canzon d’amore
più volte la ripete un bel garzone
e battere mi sento forte il core,
e battere mi sento forte il cor.
Oh, quanto è dolce quella melodia
oh, come è bella, quanto m’è gradita
ch’io la canti non vuol la mamma mia
vorrei saper perché me l’ha proibita?
Ella non c’è ed io la vo’ cantar
la frase che m’ha fatto palpitare:
	“Vorrei baciar i tuoi capelli neri
le labbra tue e gli occhi tuoi severi
vorrei morir con te angel di Dio,
oh, bella innamorata, tesor mio.”

Qui sotto il vidi ieri a passeggiare
e lo sentiva al solito cantar:

“Vorrei baciar i tuoi capelli neri
le labbra tue e gli occhi tuoi severi,
stringimi, o cara, stringimi al tuo core
fammi provar l’ebbrezze dell’amor.”


Prima versione: Canta Mario del Monaco 
https://www.youtube.com/watch?v=n8a0x2mFKTw 

Seconda versione: Enrico Caruso
https://www.youtube.com/watch?v=-ZGvvHuMGRE
poi Gianluca Ginoble (tenore de “Il volo”)
https://www.youtube.com/watch?v=-pX8StjMqwU
Quindi Andrea Bocelli, in un duetto struggente, insieme al soprano Angela Gheorghiu

https://www.youtube.com/watch?v=-4v7mmNr7p4
Una delle più celebri arie di tutti i tempi è Plaisir d’amour scritta da Jan Paul Ègide Martini su testo di Jean Pierre Claris de Florian, verso il 1785. 
Pare fosse una delle canzoni preferite da Maria Antonietta, la regina di Francia, che amava molto la musica e cantava accompagnandosi con l’arpa e il clavicembalo. 

Questa canzone ha avuto un’incredibile fortuna nei secoli. 

E’ stata interpretata non solo da cantanti lirici, ma anche da musicisti di musica leggera, tra cui, in primo luogo, Joan Baez.  Elvis Presley ne riprese il tema, in Can’t help falling in love, pubblicato nel 1961, trasformandola.

Ascoltiamo alcune  versioni di questo celeberrimo brano, dopo aver letto il testo e la sua traduzione: 
	Plaisir d'amour ne dure qu'un moment.
chagrin d'amour dure toute la vie.

J'ai tout quitté pour l'ingrate Sylvie.
Elle me quitte et prend un autre amant.

Plaisir d'amour ne dure qu'un moment.
chagrin d'amour dure toute la vie.

Tant que cette eau coulera doucement
vers ce ruisseau qui borde la prairie,

Je t'aimerai, me répétait Sylvie.
L'eau coule encore. Elle a changé pourtant.

Plaisir d'amour ne dure qu'un moment.
chagrin d'amour dure toute la vie.
	La gioia dell'amore non dura che un momento,
La pena d'amore dura tutta la vita.

Ho lasciato tutto per l'ingrata Silvia,
E lei mi lascia e prende un altro amante.

La gioia dell'amore non dura che un momento,
La pena d'amore dura tutta la vita.

"Finché quest'acqua scorrerà dolcemente
Verso quel ruscello che costeggia il prato

Io ti amerò", mi ripeteva Silvia.
L'acqua scorre ancora. Lei invece è cambiata.

La gioia dell'amore non dura che un momento,
La pena d'amore dura tutta la vita.


(traduzione da Wikipedia)
Iniziamo con una versione eseguita da un fortepiano e dal mezzosoprano Isabelle Druet. E’ una versione completa, come nell’originale di Martini.

https://www.youtube.com/watch?v=W0sfILDANJg 

Anche il  tenore Fritz Wunderlich esegue la versione completa del brano: 

https://www.youtube.com/watch?v=7kICm5Lb04c 

Pure Nana Mouskouri esegue l’aria come nell’originale, mostrando una voce dolcissima e molto modulata: 
https://www.youtube.com/watch?v=7FAV2PrrRUs 

Joan Baez mostra di non avere alcuna difficoltà a declamare cantando questo brano, accompagnandosi alla chitarra,  traducendo anche il testo in inglese, per alcuni tratti, ma esegue solo la parte iniziale, ripetuta più volte: 
https://www.youtube.com/watch?v=2tfDf8cYs08 
Anche la versione di Franco Battiato è molto espressiva:
https://www.youtube.com/watch?v=Di5wQ0UwOKM
Elvis Presley prende l’accompagnamento iniziale della canzone e la trasforma in un pezzo autonomo, una canzone ricca di pathos: Can’t help falling in love
Anche di questo pezzo leggiamo il testo e la traduzione, prima di ascoltarlo. 
	Wise men say only fools rush in

But I can’t help falling in love with you

Shall I say Would it be a sin?

If I can0t help falling in love with you

 Like a river flows surely to the sea

Darling so it goes

Some things are meant to be

Take my hand, take my whole life too

For I can’t help falling in love with you

 Like a river flows surely to the sea

Darling so it goes

Some things are meant to be

Take my hand, take my whole life too

For I can’t help falling in love with you 
	Gli uomini saggi dicono che solo gli stupidi fanno le cose d’istinto

Ma non riesco a non innamorarmi di te

Dovrei dire che è un peccato? 

Se non posso fare a meno di innamorarmi di te 

Come un fiume scorre verso il mare

Tesoro va così

Alcune cose sono destinate a essere così

Prendi la mia mano, prendi anche la mia intera vita

Perché non posso fare a meno di innamorarmi di te

Come un fiume scorre verso il mare

Tesoro va così

Alcune cose sono destinate a essere così

Prendi la mia mano, prendi anche la mia intera vita

Perché non posso fare a meno di innamorarmi di te


(traduzione da: Testitradotti.it )
Versione di Elvis Presley (originale, 1961)
https://www.youtube.com/watch?v=1ku8iQKRtWY
Celine Dionne, nell’interpretare la versione di Elvis, mostra una  voce stupenda, estremamente espressiva, ampia. Ne dà una versione personalissima:
https://www.youtube.com/watch?v=oJGnMaIGr8k 
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