LA MUSICA DEL TARDO ROMANTICISMO  (da pag. 188 a pag. 201)
Il Tardo Romanticismo continua a far prevalere  il sentimento sulla ragione. Si cerca di esprimere con le note la più vasta gamma dei sentimenti, sia con la musica solistica, sia con quella operistica, sia, in particolare, con la musica per grande orchestra.  I compositori vengono allettati dai diritti d’Autore che, grazie alla Famiglia Ricordi, che aveva istituito  la SIAE (Società Italiana Autori ed Editori),  garantiva la riscossione dei diritti d’Autore da parte degli autori della musica.  

Assistiamo, in questo periodo, alla diffusione delle grandi sale da concerto, specialmente nei territori d’oltralpe, mentre in Italia si va diffondendo sempre più la passione per il melodramma, grazie ad autori quali Gaetano Donizetti, Vincenzo Bellini e, particolarmente, Giuseppe Verdi. 

Nei paesi fuori dall’area austro germanica nasce la ricerca e la passione per la musica popolare, che porta alla creazione di composizioni ispirate ai motivi originali del proprio territorio. 
Verso la fine del secolo, comunque, si nota una fase di crisi della musica, che porterà alle innovazioni del Novecento. 
Pag. 189: “Così parlò Zaratustra” di Richard Strauss  (CD 8 traccia 270)
Nel tardo Romanticismo si ha una grande diffusione della musica a programma, ossia di quel genere musicale che prende spunto, per essere composta, da un poema, un romanzo, un’opera d’arte, e cerca di rappresentarla con il mondo dei suoni.  Richard Strauss è uno dei più importanti compositori di poemi sinfonici, in pratica sinfonie in uno (come i “Preludi” di Liszt) o più tempi (come la “Sinfonia fantastica” di Berlioz) che vogliono rappresentare con i suoni un progetto esistente. Un esempio è “Così parlò Zaratustra”, un pensiero filosofico, scaturito dall’omonimo scritto di Friedrich Nietzsche.  L’inizio, il preludio di questo complesso brano strumentale, rappresenta il sorgere del sole. Questo brano, per il fascino che sprigiona, è stato utilizzato in vari ambiti: dalla pubblicità al cinema. Indimenticabile la scena delle scimmie, dove funge da colonna sonora in “2001 Odissea nello spazio” di Stanley Kubric, o quella di “Turner e il casinaro” di Roger Spottiswoode, interpretato da Tom Hanks.
Per l’analisi, va a pag. 189. In questa sede ti proponiamo l’interpretazione di Dudamel.
https://www.youtube.com/watch?v=HJHc8yDyyv4
Ed ora la scena di “2001 Odissea nello spazio”
https://www.youtube.com/watch?v=af3YAP6TBmk 

E che dire di “Turner”? https://www.youtube.com/watch?v=MKbv8E68kLI 

Pag. 189: “Il mattino” da “Peer  Gynt” di E. Grieg  (CD 8 traccia 271)
Anche questo brano fa parte di una musica a programma: rappresenta, come l’inizio di “Così parlò Zaratustra”, che abbiamo ascoltato prima, un mattino. La musica fa parte delle musiche di scena per un’opera teatrale, il “Peer Gynt” del drammaturgo norvegese Henrik Ibsen, che le commissionò al compositore. 

La musica di Grieg, pur avendo un contenuto simile a quella di Richard Strauss, si presenta in modo totalmente diverso: il ritmo ternario e l’andamento, Allegretto pastorale,  danno l’idea del nascere di una tranquilla alba in un paesaggio africano. 

Flauto ed oboe dialogano, insieme agli archi ed altri legni, per delineare lo splendido tema che caratterizza il brano, che poi viene riproposto dall’intera orchestra in un alternarsi di crescendo e di colori che portano la composizione al suo culmine. Piani e forti quindi si alternano per creare un effetto dolcissimo, sottolineato anche dal suono brunito del corno e del fagotto che fanno da contrasto con quello dell’oboe,  del clarinetto e del flauto che, smorzando insieme all’orchestra, portano il brano alle note conclusive: una breve coda formata dalla ripresa dell’unico tema. 
Ti proponiamo il brano nella versione eseguita dalla Seattle Orchestra, condotta da Thomas Dausgaard. 

https://www.youtube.com/watch?v=aMs0rNtBZJk 
Pag. 189: “Fratelli d’Italia” di Mameli – Novaro (CD 8 traccia 272)
L’inno nazionale italiano venne composto nel 1847, su versi di Goffredo Mameli (1827 – 1949) e musica di Michele Novaro (1822 – 1865). 
I versi impetuosi e la spigliatezza della melodia fecero sì che diventasse il più amato canto dell’unità d’Italia. 

Il 12 ottobre 1946 divenne l’Inno Nazionale della Repubblica Italiana. 

Per saperne di più su questo inno, e per poterlo leggere interamente, ti rimandiamo a dei semplici, ma abbastanza esaurienti, appunti che troverai cliccando sull’indirizzo di questo sito: 

http://www.quirinale.it/qrnw/statico/simboli/inno/inno.htm
Se vorrai approfondire maggiormente le tue conoscenze, puoi rivolgerti a questa pagina di Wikipedia: 

https://it.wikipedia.org/wiki/Il_Canto_degli_Italiani
La versione dell’Inno che ti presentiamo all’ascolto è quella completa. Potrai inoltre seguire il testo, che scorre durante l’esecuzione. 
https://www.youtube.com/watch?v=WBCEsNUYKjk
Pag. 192: “Ninì Tirabusciò” di Gambardella – Califano (CD 8 traccia 273)
	Chillu turzo 'e mio marito
nun se pò cchiù suppurtà.
Ll'aggi' 'a cósere 'o vestito.
Mm'aggi' 'a mettere a cantà.
 
	Quello stupido di mio marito
non si può più sopportare.
Gli devo giocare un bello scherzo.
mi devo mettere a cantare.
 

	Tutto è pronto. Stó' aspettanno
na scrittura p' 'a firmà.
Nun appena che mm' 'a danno,
vaco fore a debuttà.
 
	Tutto è pronto. Sto aspettando
una contratto per firmarlo.
Non appena me lo danno
vado fuori a debuttare.
 

	Ho scelto un nome eccentrico:
"Ninì Tirabusciò".
Oh, oh, oh.
Oh, oh, oh.
Addio mia bella Napoli,
mai più ti rivedrò.
Oh, oh, oh.
Perderai Tirabusciò.
 
	Ho scelto un nome eccentrico:
"Niní Tirabusciò".
Oh, oh, oh.
Oh, oh, oh.
Addio mia bella Napoli,
mai più ti rivedrò.
Oh, oh, oh.
Perderai Tirabusciò.
 

	Ne cunosco tante e tante
ca nun só' cchiù meglio 'e me
e cu 'e llire e cu 'e brillante
só' turnate da 'e tturné.
 
	Ne conosco così tante
che non sono migliori di me
e con soldi e con brillanti
sono tornate dalle tournée.
 

	'A furtuna, s'è capito,
'ncopp' 'e ttavule se fa.
Ca fatiche e ghiétt' 'acito,
che risorse puó' sperà?
 
	La fortuna si è capito,
sui tavoli si fa.
Con il lavoro di gettare l'aceto,
in quali risorse puoi sperare?
 

	Aìz' 'a vesta, smuóvete.
E' ll'epoca ch' 'o vvò'.
Oh, oh, oh.
Oh, oh, oh.
Addio mia bella Napoli,
mai più ti rivedrò.
Oh, oh, oh,
perderai Tirabusciò.
 
	Alza la veste, muoviti.
E' l'epoca che lo chiede.
Oh, oh, oh.
Oh, oh, oh.
Addio mia bella Napoli,
mai più ti rivedrò.
Oh, oh, oh.
Perderai Tirabusciò.
 

	Pe' cantà nun serve 'a voce,
è 'o partito ca nce vò'.
Po' 'e ccanzone miette 'ncroce
ca faje "bisse" quante vuó'.
 
	Per cantare non serve la voce,
è la raccomandazione che ci vuole.
Poi rovini le canzoni
che fai quanti bis vuoi.
 

	Dai il tuo cuore 'ncopp' 'a piazza
ai più ricchi abitué.
Vide po' si 'un fanno 'a mazza
ll'ate artiste 'nnanze a te.
 
	Dai il tuo cuore sulla piazza
ai più ricchi abituè.
Poi vedi se non fanno brutta figura
le altre artiste rispetto a te.
 

	E' chesta 'a vera tattica
'e na sciantosa1 'e mo.
Oh, oh, oh.
Oh, oh, oh.
Addio mia bella Napoli,
mai più ti rivedró.
Oh, oh, oh.
Perderai Tirabusciò.
	E' questa la vera tattica
di una sciantosa1 di adesso.
Oh, oh, oh.
Oh, oh, oh.
Addio mia bella Napoli,
mai più ti rivedrò.
Oh, oh, oh.
Perderai Tirabusciò.


 
(Testo e traduzione da: “Canzoni antiche di un tempo di Giovanni De sio Cesari) http://www.americacallsitaly.org/regno%20di%20napoli/canzoni%20antiche%20.htm
Il testo di questa canzone è popolareggiante e sfrontato, e rappresenta lo spirito dei Café Chantant, luoghi diffusissimi in Francia fin dal XVIII secolo dove ci si intratteneva, si faceva musica, si assisteva alle danze delle ragazze, diffusissimi in Francia fin dal XVIII secolo. 
Sono luoghi assai diversi da quelli che abbiamo visto caratterizzare la musica classica dell’Ottocento.
La moda del Café Chantant si diffuse presto anche nel resto dell’Europa e, in particolare, a Roma e Napoli. Vennero chiamati “Caffè Concerto”, ma in sostanza erano la stessa cosa. 

Dai Caffè Concerto, in cui si eseguivano anche operette, giochi di prestigio e di arte varia, nacque il varietà. 

Parigi, alla fine dell’Ottocento, era considerata come la capitale del divertimento. Per la prima volta a Napoli, nel 1890, presso il sontuoso Salone Margherita, iniziarono le rappresentazioni tipiche dei Café Chantant parigini. Si parlava rigorosamente in francese e la clientela era di alto livello. 

Molti altri locali d’elite si aprirono nella città partenopea e moltissimi artisti famosi iniziarono la loro carriera artistica proprio in questi locali; tra questi Anna Fougez, Lina Cavalieri, Ettore Petrolini. 
Dopo Napoli le città in cui maggiormente si diffuse questa moda furono Roma, Catania, Milano e Torino. 

Ascolta la canzone “Ninì Tirabusciò”, scritta nel 1911 da Salvatore Gambardella e Aniello Califano, cercando di inquadrare la sua esecuzione presso un caffè Concerto napoletano. 
Ti facciamo ascoltare la versione originale del brano, eseguita da Angela Luce, attrice e scrittrice oltre che cantante.
https://www.youtube.com/watch?v=sjvFJjq8M9U 
Sempre nella versione originale, un’altra interprete d’eccezione: Maria Paris, protagonista di varie riviste e programmi televisivi.
https://www.youtube.com/watch?v=_YtJNyJJ1Wo 

Un’altra versione, con testo modificato, ma interessante da vedere, è quella dell’attrice Monica Vitti, interprete del film “Ninì Tirabusciò”, del 1970, con la regia di Marcello Fondato. 
https://www.youtube.com/watch?v=U78dniDQEu8 
Osservando Angela Luce e Monica Vitti, potrai notare come queste interpreti non solo eseguano la canzone cantando, ma si muovano e la drammatizzino, per renderla più accattivante, proprio nello spirito dei locali d’intrattenimento della Napoli di fine Ottocento. 
Le voci delle cantanti, poi, sono estremamente adatte alle canzoni di questo tipo: sono voci popolari, dal timbro sbarazzino e dalle evidenti variazioni dinamiche. 

Pag. 192: J. Strauss Jr.: “His best Walzers” (CD 8 traccia 274)
La Royal Philarmonic Orchestra, condotta da Louis Clark, esegue un pot purrì di valzer di Johann Strauss Junior (1825 – 1899). 
Il valzer è la danza più diffusa di tutto l’Ottocento, e non solo in Austria. 

Grandi compositori, tra cui Verdi, rimasero affascinati da questo ritmo travolgente, tanto di moda in quel tempo, da creare addirittura intere opere cucite praticamente in ogni loro parte con il ritmo del valzer. Per esempio, “Traviata” di Verdi è tutta un susseguirsi di valzer, che si adattano perfettamente ad ogni situazione presente in questo melodramma: dalle più gaie, come il brindisi, alle più tristi e pensierose, come l’ “Addio del passato”. 

Ma ora non è tempo di pensare a Verdi, ma di goderci questa breve carrellata di passi di valzer e di gettarci tra le gaie note della musica austriaca di fine Ottocento.  

https://www.youtube.com/watch?v=wORsXQ_Xwog
Pag. 192: “Trisch trasch polka” di J. Strauss Jr. (CD 8 traccia 275)
Se il valzer può rappresentare il trionfo del ritmo ternario, la polka è quello del ritmo binario. 

Scattante, vivace e briosa, la “Trisch trasch polka” di Strauss fu eseguita per la prima volta il 24 novembre del 1858, a Vienna, e fu, fin da subito, un successo strepitoso, tanto che tre giorni dopo l’autorevole Wiener Allgemeine Theaterzeitung scrisse: “L'enorme successo della Tritsch-Tratsch-Polka di Johann Strauss, che è stata ricevuta con gli applausi più tempestosi, verrà pubblicata nei prossimi giorni da Carl Haslinger. Da anni non si vedeva una composizione di tale freschezza, divertente e piccante strumentazione.” (da Wikipedia)
In effetti, la composizione fu un successo strepitoso, che comunque si ripete ogniqualvolta viene eseguita. 

E chi non la conosce?

Sarà capitato anche a voi di averla ascoltata, magari in qualche concerto di Capodanno, diretta dai maggiori direttori del mondo, a  Vienna. 
Ed è proprio da un concerto di capodanno viennese che traiamo il nostro ascolto. 
Vienna Philharmonic Orchestra, conduce Mariss Jansons, un direttore ebreo di fama internazionale. Esecuzione eccezionale anche per la presenza del coro viennese di voci bianche, davvero spettacolare, che esegue tutto il pezzo insieme all’orchestra. 
https://www.youtube.com/watch?v=SZWm1pI-KZ8 

Applausi fragorosi e successo garantito!

Pag. 192: “Accende lumen sensibus” dalla Sinfonia n. 8 di G. Mahler (CD 8 traccia 276)
La sinfonia n. 8 di Mahler fu anche detta “dei mille”, in quanto la sua prima esecuzione, nel 1910,  fu affidata a ben 1028 esecutori tra orchestrali, coro e voci soliste.  Più che di una sinfonia, si potrebbe parlare di una gigantesca cantata. 

Il testo del brano che ascolterai, in latino, è tratto dalla seconda parte di un inno attribuito all’arcivescovo di Magonza, Rabano Mauro, vissuto nel IX secolo: “Veni creàtor spiritus”. Lo scrisse per la Pentecoste.

Ecco il testo della parte riguardante il brano che ascolterai: 

	Accénde lumen sensibus,
infúnde amórem córdibus,
infírma nostri córporis
virtúte firmans pérpeti.

Hostem repéllas lóngius
pacémque dones prótinus;
ductóre sic te prǽvio
vitémus omne nóxium.

	Per Te sciámus da Patrem
noscámus atque Fílium,
teque utriúsque Spíritum
credámus omni témpore.

Deo Patri sit glória,
et Fílio, qui a mórtuis
surréxit, ac Paráclito,
in sæculórum sǽcula.

Amen.


Il significato delle parole latine di questa intensa preghiera  è il seguente: 

	(Tu, o Santo Spirito), sii luce all'intelletto,
fiamma ardente nel cuore;
sana le nostre ferite
col balsamo del tuo amore.

Difendici dal nemico,
reca in dono la pace,
la tua guida invincibile
ci preservi dal male.


	Luce d'eterna sapienza,
svelaci il grande mistero
di Dio Padre e del Figlio
uniti in un solo Amore.

Sia gloria a Dio Padre,
al Figlio, che è risorto dai morti
e allo Spirito Santo
per tutti i secoli dei secoli.

Amen


(testo originale e traduzione tratti da Wikipedia)

Viene cantato negli uffici della Pentecoste o in particolari occasioni in cui è necessario invocare lo Spirito Santo, per esempio durante la cerimonia di insediamento di un nuovo Papa, o per l’ordinazione dei sacerdoti. 

Ascolta la versione di questo brano, musicato da Mahler, eseguita nel 2009 presso la Cologne Philharmonic Hall diretta da Heinz Walter Florin. 
Osserva attentamente anche l’organico con cui è stata eseguita. 

https://www.youtube.com/watch?v=2BwBdOKrC3E
Ti sembra che la musica che hai ascoltato sia tutta perfettamente consonante, oppure hai notato qualche dissonanza, ossia qualche nota che suonava come se stonasse? ___________________________________
La dissonanza è evidente in più punti. 
Inoltre, avrai anche notato che Mahler utilizza degli impasti sonori molto particolari, mai utilizzati prima.
In effetti, con questo autore, iniziamo ad assistere ad un decadimento dei vecchi valori che avevano sorretto fino ad allora la musica, da Bach a tutti i compositori del primo Romanticismo. 

Mahler inizia una ricerca nuova, che porterà a nuovi modi di comporre, fino all’uso di calibrate dissonanze, di ritmiche insolite, di sviluppi tematici mai utilizzati prima, che vedremo meglio quando parleremo del Novecento. 

Pag. 193 “Danza ungherese n. 5” di J. Brahms (CD 8 traccia 277)
Per comporre le Danze Ungheresi, scritte agli inizi della sua carriera,  Johannes Brahms ha attinto da motivi popolari: temi e ritmi ascoltati durante i concerti che eseguiva, per guadagnarsi da vivere, nel porto della sua città natale, Amburgo, in cui, sicuramente, aveva l’occasione di ascoltare musiche popolari, interpretate da musicisti di culture ed etnie diverse. 

Grande influenza ebbero, in particolare, le musiche tzigane. 
Ascoltando la danza ungherese n. 5 potrai notare una ritmica travolgente e temi di una freschezza unica, rielaborati e cuciti sapientemente da Brahms per crearne dei pezzi originariamente pianistici, a quattro mani, poi rielaborati per la grande orchestra. 

Ti presentiamo la versione di questo brano eseguita prima al pianoforte, poi dalla grande orchestra. 

Brano per pianoforte a quattro mani. Interpreti Claudia D’Ippolito e Luigi Moscatello
https://www.youtube.com/watch?v=1sXj2VUw4E4 

Versione per orchestra (Berlin Philharmonie, dirige Claudio Abbado 

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

Quale delle due versioni ti ha colpito di più? ________________________
Perché? ____________________________________________________

Pag. 193: “Danza” da: “Il lago dei cigni” di P. I. Ciaikowskij (CD 8 btraccia 278)  

Il lago dei cigni, di Ciaikowskij (1840 – 1893), è il primo balletto scritto da questo autore. Alla sua prima rappresentazione, il 20 febbraio 1877, fu un vero fiasco,  e anche durante la vita del compositore esso non ebbe fortuna, nonostante molte rappresentazioni. Solo il 15 gennaio 1895 la sorte, per quest’opera coreografica in quattro atti, cambiò, grazie alla messa in scena dei grandi coreografi Marius Petipa e Lev Ivanov ed all’aggiunta di alcuni brani composti dal musicista italiano Riccardo Drigo il 15 gennaio 1895, nel teatro di San Pietroburgo. 

Con queste modifiche e con la splendida coreografia il balletto ottenne un successo strepitoso, e divenne una pietra miliare del balletto classico. 

Tra le danze che compongono questo articolatissimo balletto abbiamo scelto di presentarti il valzer, nella bella versione della The Royal Festival Orchestra, diretta da William Bowles. 
https://www.youtube.com/watch?v=v98eunGi9VQ 

Nota come il tema iniziale del valzer venga arricchito da vari interventi orchestrali e da dinamiche sempre differenti, che lo rendono assai movimentato, davvero indicato alla danza. 

Puoi fare una piccola analisi del brano con le domande a piè di pag. 194.

Pag. 194: C. Frank: “Sonata in La Maggiore per violino e pianoforte” (CD 8 traccia 279)
Con il termine sonata, nell’Ottocento, si intendeva un brano, generalmente in quattro tempi, per strumento solista o per duo. 
Poco sfruttata dai compositori del Romanticismo, che ad essa preferirono brani di corto respiro, viene comunque utilizzata da alcuni grandi musicisti dell’epoca, tra cui Schubert, Mendelssohn, Chopin, Brahms, Liszt.

Caesar Franck, grande compositore e didatta francese, può essere considerato come l’ideatore della sonata ciclica, un tipo di sonata in cui il materiale tematico presente all’inizio viene rielaborato anche negli altri movimenti. 

La sonata in La Maggiore è uno dei primi esempi di questo tipo di sonata, nella quale il tema iniziale, detto “tema ciclico”, riappare periodicamente in tutti i movimenti della composizione, e fa come da collante per l’intero pezzo. 

Ti proponiamo all’ascolto l’intera sonata in La Maggiore, perché tu possa renderti conto di come è stato sfruttato il materiale tematico del primo movimento per realizzare l’intera composizione. 

Eccezionale l’interpretazione duo formato dal violinista David Oistrakh e dal pianista Sviatoslav Richter. 

https://www.youtube.com/watch?v=rhZFd9ZOJfU
Pag. 194: “Sinfonia n. 1” di J. Brahms (CD 8 traccia 280)
Johannes Brahms (1833 – 1897) scrisse la  prima delle sue quattro sinfonie, l’op. 68,  nel 1862, dopo una gestazione durata ben quattordici anni,  che rappresentò per l’autore uno sforzo immane. 
Sforzo ripagato dal successo strabiliante che questa sinfonia ottenne fin dalla sua prima esecuzione, avvenuta a Karlsruhe, diretta da Otto Dessoff, il 4 novembre 1876. 
La scelta della tonalità, Do minore, e vari riferimenti, che possono ricondurla alla quinta sinfonia, fanno chiaramente vedere che Brahms si ispirò proprio al grande di Bonn, anche se con molte, evidenti differenze stilistiche e costruttive. 

Ascoltiamo questo poderoso lavoro, con la direzione di Herbert von Karajan. 

https://www.youtube.com/watch?v=DGODw49lSLQ 
Pag. 194: “Sinfonia n. 5, primo movimento” di L. v. Beethoven (CD 8 traccia 281)
Il direttore d’orchestra acquista un’importanza fondamentale fin dai primi anni dell’Ottocento, periodo in cui le orchestre raggiungono dimensioni tali da non poter più essere dirette dal solo violino di spalla. 
Verso la metà del diciannovesimo secolo assistiamo al susseguirsi di grandi direttori d’orchestra, che danno un’impronta estremamente personale ai brani che dirigono, interpretandoli in modi assolutamente differenti. 

Sul libro sono presenti i primi secondi degli attacchi del primo movimento della Quinta Sinfonia di Beethoven, diretti da quattro direttori, perché tu possa renderti conto di come cambi un brano che, pur essendo sempre scritto allo stesso modo, si trasforma grazie alle diverse direzioni. 

In questa sede ti proponiamo di ascoltare l’intero primo movimento della Quinta, diretto dai medesimi direttori presenti sui brani del libro. 

Arturo Toscanini, NBC Symphony Orchestra (primo tempo da 0 sec. a min. 6.05)
https://www.youtube.com/watch?v=0TN6hT6Cb_0 

Carlos Kleiber, Wiener Philarmoniker Orchestra (primo tempo da 0 sec. a min. 7.15) https://www.youtube.com/watch?v=RKcAAA1O2sc 
Leonard Bernstein, Wiener Philarmoniker Orchestra (primo tempo da 0 sec. a min. 8.58) https://www.youtube.com/watch?v=1lHOYvIhLxo 
Claudio Abbado, Berliner Philarmoniker Orchestra (primo tempo da 0 sec. a min. 7.57) https://www.youtube.com/watch?v=-x4X95m_n0o 
Per un approfondimento sulla figura del direttore d’orchestra, puoi recarti al seguente link: http://www.psz.it/categorie03.asp?id=241 
Pag. 194: “Ave Maria” di G. Verdi (CD 8 traccia 282)
Tra i compositori che aderirono, con alcuni brani, al Movimento Ceciliano (vedi pag. 195) vi fu anche Giuseppe Verdi, che compose quattro brani polifonici ispirandosi all’antico canto polifonico contrappuntistico del Rinascimento. 

Tra questi, una Ave Maria, su testo di Arrigo Boito, nacque da un fatto davvero originale. La Gazzetta Musicale di Milano aveva proposto ai suoi lettori di creare una composizione su una particolare successione di note: una scala chiamata enigmatica. 

Verdi si mise al lavoro di buona lena, e ne scaturì un brano, un vero capolavoro di raffinatezza,  di carattere mistico,  che si diversificava totalmente dagli altri brani scritti dal compositore operistico che tutti conosciamo. 

Ascoltiamo questa Ave Maria nella esecuzione fatta al Teatro alla Scala, dal coro scaligero, diretto da Daniel Baremboin (Maestro del coro Bruno Casoni)
https://www.youtube.com/watch?v=xvGf6oe0Ixg 
Pag. 195: “Danza macabra” di C. Saint – Saens (CD 8 traccia 283)
Per l’analisi di questo brano, presente anche a pag. 182 del volume A, ti invitiamo a recarti a pagina 8 dell’allegato al link  http://www.psz.it/categorie03.asp?id=276
Per un semplice ascolto, ti proponiamo la stessa versione del brano presente sul libro: Philarmonia Orchestra, diretta da Charles Dutoit 
https://www.youtube.com/watch?v=tG8QCjaw4yk 
Pag. 196: “Ninna nanna” di J. Brahms (CD 8 traccia 284)
Le ninna nanne, generalmente, presentano un ritmo ternario e un andamento oscillante, che ricorda una imbarcazione, tipo gondola, in acque calme. 

L’oscillare dell’onda, evocato dal ritmo, binario e ternario insieme, della musica, favorisce il sonno. 

Per esempio, a Natale, “Tu scendi dalle stelle” può essere considerato una ninna nanna, mentre la Barcarola di Offenbach può assomigliare a una ninna nanna. 

Prova ad ascoltarla, e vedi se non ti induce il sonno. 

https://www.youtube.com/watch?v=yOOsHi4llAI  
Ma ecco la Ninna nanna di Brahms; un lied in lingua tedesca, del quale ti proponiamo una splendida versione realizzata dal soprano tedesco Elisabeth Grummer.
https://www.youtube.com/watch?v=RVglLyTqkfM 

Provate ad ascoltarla prima di dormire e… il gioco è fatto!

Pag. 196: “Mattinata” di Ruggiero Leoncavallo (CD 8 traccia 285)
Si tratta di una struggente romanza da camera amorosa, scritta da Leoncavallo, nel 1904, ed interpretata dalla magnifica voce di Caruso, accompagnata dallo stesso autore, in una memorabile incisione effettuata nello stesso anno. 

Questo è il testo della romanza:

L'aurora di bianco vestita
Già l'uscio dischiude al gran sol;
Di già con le rosee sue dita
Carezza de' fiori lo stuol!
Commosso da un fremito arcano
Intorno il creato già par;
E tu non ti desti, ed invano
Mi sto qui dolente a cantar.

Metti anche tu la veste bianca
E schiudi l'uscio al tuo cantor!
Ove non sei la luce manca;
Ove tu sei nasce l'amor.

Ove non sei la luce manca;
Ove tu sei nasce l'amor.
Ascoltiamo la sua prima interpretazione, quella di Enrico Caruso, del 1904, con il celebre accompagnamento pianistico eseguito da Mascagni:
https://www.youtube.com/watch?v=WEqV23J_8IY
Naturalmente, per quanto sia stata ripulita, risente assai del peso degli anni, nonostante la voce brunita e stentorea di Caruso sia messa in bella evidenza. 

Ascoltiamo anche alcune versioni moderne, a cominciare da quella di Giuseppe di Stefano: https://www.youtube.com/watch?v=SkQYNnpZQVE 

e proseguendo con l’interpretazione di Beniamino Gigli 

https://www.youtube.com/watch?v=I0akxG8MIWI 

poi con quella di Jussi Bjorling, con coretto di amici:

https://www.youtube.com/watch?v=525o_MPTXc0 

metteteci pure qualche difetto di pronuncia, ma… Che voce!!!

A proposito di Jussi Bjorling, scordate per un attimo il significato di questo testo, in lingua svedese, e godetevi il timbro di questo indimenticabile tenore mentre esegue il canto natalizio “Cantique de Noel” di A. Adam. Il brano non c’entra nulla con il libro, ma... ascoltare per credere. 
https://www.youtube.com/watch?v=ufnjnwzz82k 

Pag. 196: “Il carnevale romano” di H. Berlioz (CD 8 traccia 286)
Scritta nel 1844, questa ouverture di Berlioz, in La Maggiore, è stata scritta per grande orchestra e corno inglese. 
Con ogni probabilità l’ouverture doveva costituire la parte iniziale dell’opera “Benvenuto Cellini” che lo stesso Berlioz scrisse nel 1838, ma rimase un brano a sé stante. I temi sono tratti da quelli del carnevale romano, da cui prende il titolo. 

Ascoltiamo questo lussureggiante brano prima nella versione originale, eseguita dalla “The Youtube Symphony Orchestra” diretta da Michael Tilson Thomas. 
 https://www.youtube.com/watch?v=uYqItMmwwKE
Sul libro è presente una versione di questo pezzo eseguita da un’orchestra di saxofoni, strumenti che Berlioz adorava. 

Qui te ne proponiamo una assai suggestiva, per cinque tromboni. Prova a confrontarla con quella originale, per grande orchestra. 

https://www.youtube.com/watch?v=y8Yv4pnO7qc 

Pag. 197: “Danza di Anitra” da: “Peer Gynt” di E. Grieg (CD 8 traccia 287)
In ritmo di mazurka, eseguito da una piccola orchestra d’archi con sordina e con il suono cristallino del triangolo, questo brano rappresenta la danza di Anitra, la figlia di un beduino arabo che si esibisce davanti a Peer, che si trova ora, dopo un lungo viaggio, nelle regioni africane. 
Si tratta di una musica di scena scritte da Grieg per il Peer Gynt di Ibsen. 

Ascolta questo brano, soave, e osserva le movenze della ballerina che impersona Anitra nella bella coreografia interpretata da Elena Kulagina, inserita in questo link:  https://www.youtube.com/watch?v=iTxYxupxeAM 

Pag, 197: “Tabor” da “La mia Patria” di B. Smetana (CD 8 traccia 288) 
Costituito da sei poemi sinfonici, questo insieme di brani scritto da Bedrik Smetana tra il 1874 e il 1879 vuole rappresentare il paesaggio, la storia, la leggenda della Boemia, la sua terra natale. 

Tabor è una città situata nel sud della Boemia, protagonista delle  guerre Hussite. 
Gli hussiti sono i seguaci di Jan Hus (1371 – 1415), un eretico, riformatore, perseguitato e messo al rogo dalla chiesa cattolica.  E’ il precursore, in pratica, di Martin Lutero e di Calvino. 
Il tema del brano è molto significativo, in quanto  prende spunto dalle prime note del canto hussita “Quelli che sono i guerrieri di Dio”. 
Ascolta il brano e cerca di mettere in relazione la sua drammaticità musicale con il suo significato. Te lo facciamo ascoltare nella più acclamata delle sue esecuzioni: quella di Rafael Kubelik e della Czek Philarmonic Orchestra. 

https://www.youtube.com/watch?v=O76ayLhxfOU
ALTRI ESEMPI  FUOR DALE RIGHE
LE SERENATE E LE CANZONI DI RIVALSA
Con la parola serenata, in musica, si intende un brano, strumentale o vocale, dedicato a qualcuno, generalmente la donna amata. 
Tra il Classicismo e i giorni nostri con il termine serenata si sono compresi tutti i brani, dalla serenata strumentale alla Mozart alla Serenata Rap di Jovanotti. 

Vediamo alcuni degli esempi più significativi di questo genere musicale e poetico. 

Mozart
Wolfgang Amadeus Mozart, uno tra i più importanti compositori classici, scrive varie serenate. 

La più famosa è la “Piccola serenata notturna” (Eine kleine nachtmusik), in quattro movimenti: un allegro, in cui è presente un tema semplice e scorrevole; la romanza senza parole, dal carattere affettuoso; un minuetto, che può quasi sembrare un’altra romanza e il Rondò, che ricorda, in un certo senso,m le composizioni in stile galante di Philipp Emanuel Bach uno dei venti figli di J. S. Bach). 
Ora chiudi gli occhi, immagina di essere in un bel giardino, con clima mite, di notte, magari steso su un bel divano e goditi questa composizione dal carattere notturno. 

Nella esecuzione della Slovak Chamber Orchestra.
https://www.youtube.com/watch?v=o1FSN8_pp_o
Un’altra serenata, questa volta cantata, è eseguita nell’opera “Don Giovanni”, dove il protagonista, grande donnaiolo, per adescare una fanciulla inesperta, le canta una serenata davvero accattivante. 

Leggi il testo, prima di ascoltare il brano. 

Deh, vieni alla finestra, o mio tesoro,
Deh, vieni a consolar il pianto mio.
Se neghi a me di dar qualche ristoro,
Davanti agli occhi tuoi morir vogl’io!
Tu ch’hai la bocca dolce più del miele,
Tu che il zucchero porti in mezzo al core!
Non esser, gioia mia, con me crudele!
Lasciati almen veder, mio bell’amore!
Te la presentiamo nell’esecuzione del baritono Samuel Ramey. 
https://www.youtube.com/watch?v=DmglIdBMcMU 

Beethoven
La più celebre delle serenate beethoveniane è l’op. 25, della quale ti presentiamo il Minuetto, eseguito dal trio Cavallo, Pagliani, Rossi (flauto, violino, viola). 

Il ritmo ternario e l’andamento (tempo ordinario di un minuetto), oltre al suono del flauto, che funge da solista, danno al brano un carattere inizialmente dolce, con qualche passo virtuosistico per renderlo più accattivante all’ascolto e che non guasta certo lo spirito di questo movimento. 

https://www.youtube.com/watch?v=NITlzoBZSFA
Rossini
Da un operista come Rossini, naturalmente c’è da aspettarsi una serenata vocale. Dal “Barbiere di Siviglia”, l’opera più famosa di questo autore, possiamo trarre questa serenata, eseguita alla bella Rosina dal Conte d’Almaviva, che di lei s’è invaghito. 

Anche in questo caso, come per il Don Giovanni mozartiano, ti consigliamo di leggere il testo prima dell’ascolto.

	CONTE

Se il mio nome saper voi bramate,
dal mio labbro il mio nome ascoltate.
Io son Lindoro
che fido v'adoro,
che sposa vi bramo,
che a nome vi chiamo,
di voi sempre parlando così
dall'aurora al tramonto del di'.

ROSINA

Segui o caro, deh segui così

FIGARO 

Sentite, ah che vi pare?
	CONTE

Ah, me felice

FIGARO

Da bravo, a voi, seguite!

CONTE 

L'amoroso e sincero Lindoro,
non puo' darvi, mia cara, un tesoro.
Ricco non sono,
ma un core vi dono,
un'anima amante
che fida e costante
per voi sola sospira così
dall'aurora al tramonto del di'.


Ti proponiamo l’ascolto di questa canzone d’amore, una vera e propria serenata, nella delicatissima esecuzione del tenore leggero Juan Diego Florez 

https://www.youtube.com/watch?v=nmJsF9OF_eQ
Un’altra serenata scritta da Rossini, un brano da concerto, è il duetto “Mira la bianca luna”, che il compositore inserì nelle “Soiree Musicales”. 
Leggi prima il testo:

Mira la bianca luna

ascosa d'un bel vel,

vieni alla selva bruna,

vieni, ci arride il ciel.

Vieni, vieni.

Vieni, là tra quell'ombra oscura

vieni, non far rumor,

vien, deh! vien, ti rassicura

non lo saprà che Amor.

Poi ascolta il brano, interpretato dal soprano Emmy Destin e dal tenore John McCormack: un’edizione storica, dal suono non estremamente pulito, ma con due voci davvero stupende. 

https://www.youtube.com/watch?v=-afWdXqBb4M
Verdi
Anche Verdi, in alcune sue opere, scrive delle serenate funzionali al dramma messo in scena. 

In “Rigoletto”, per esempio, il Duca di Mantova, donnaiolo spregiudicato e senza scrupoli, fa una serenata, una profferta amorosa,  ad una donna di facili costumi, prima che Rigoletto cerchi di attentare alla sua vita. Il brano è inframmezzato dal quartetto tra Gilda, figlia di Rigoletto, Rigoletto, Duca di Mantova e Maddalena. 
Ecco il testo che il Duca di Mantova canta: 


DUCA: Bella figlia dell'amore,

Schiavo son dei vezzi tuoi;

con un detto sol tu puoi

Le mie pene consolar.

Vieni e senti del mio core
Il frequente palpitar.

https://www.youtube.com/watch?v=wOpT9nTtGzc
In questo link è presente lo spartito, in modo da poter seguire l’intero quartetto. 
MASCAGNI E LEONCAVALLO 

Due grandi operisti di fine Ottocento scrivono serenate all’interno dell’opera e come pezzi autonomi. 

Prendiamo in considerazione, per primo, Pietro Mascagni. 

Nell’ouverture di “Cavalleria Rusticana”, opera scritta nel 1890, egli inserisce una serenata, che serve per ambientare meglio il melodramma, per renderlo attinente alla zona geografica in cui avviene: la Sicilia. E, per farlo meglio, utilizza un’aria d’amore, una vera e propria serenata, in dialetto siculo. 
“O Lola ch’ai di latti la cammisa” è la serenata, appassionata, che Turiddu (tenore) rivolge a Lola, donna fedifraga che ama alla follia. 

Leggiamo il testo e la sua traduzione, prima di ascoltarla. 

O Lola ch’ai di latti la cammisa
Si bianca e russa comu la cirasa,
Quannu t’affacci fai la vucca a risa,
Biato cui ti dà lu primu vasu!
Ntra la porta tua lu sangu è sparsu,
E nun me mporta si ce muoru accisu…
E s’iddu muoru e vaju mparadisu
Si nun ce truovo a ttia, mancu ce trasu.
Oh Lola, che vesti una camicia bianca come il latte,

sei bianca e rossa come la ciliegia.

Quando t’affacci alla finestra sorridi.

Beato chi ti dà il primo bacio!

Sulla tua porta è sparso il sangue,

Ma non m’importa se muoio ammazzato!

E se muoio, e vado in paradiso, 

non ci passo neppure, se non ti vedo. 

Ti facciamo ascoltare la versione di questo brano eseguita dal grande tenore spagnolo Placido Domingo, protagonista di una memorabile edizione scaligera, in versione cinematografica, diretta dal grande regista Franco Zeffirelli. 

https://www.youtube.com/watch?v=bRFGFdpNOEE
Nel 1904 Ruggiero Leoncavallo scrive “Mattinata”, una delle più belle serenate mai composte. 
In ritmo ternario, con un accompagnamento lussureggiante, questa romanza da salotto conquista letteralmente il pubblico, favorita anche dall’esecuzione di Enrico Caruso, accompagnato al pianoforte dallo stesso autore del brano. 

Ecco il testo della serenata: 

L'aurora di bianco vestita
Già l'uscio dischiude al gran sol;
Di già con le rosee sue dita
Carezza de' fiori lo stuol!
Commosso da un fremito arcano
Intorno il creato già par;
E tu non ti desti, ed invano
Mi sto qui dolente a cantar.

Metti anche tu la veste bianca
E schiudi l'uscio al tuo cantor!
Ove non sei la luce manca;
Ove tu sei nasce l'amor.

Ove non sei la luce manca;
Ove tu sei nasce l'amor.
Ed ecco il canto, in alcune esecuzioni: 
Enrico Caruso, 1904 con al piano Leoncavallo

https://www.youtube.com/watch?v=WEqV23J_8IY
Mario del Monaco, 1954, dalla voce timbrata, stentorea, eroica:

https://www.youtube.com/watch?v=bIbbx35iIk8
Ed ora, la voce inconfondibile di Pavarotti, in un applauditissimo concerto, dal vivo, al Central Park di New York: 
https://www.youtube.com/watch?v=QXakev1ROj0 

E per finire, la versione che Bocelli ci ha fornito al Colosseo, dal vivo, nel 2009:
https://www.youtube.com/watch?v=hMe3irDmptA
LA CANZONE NAPOLETANA E LA SERENATA
Nella canzone napoletana spesso troviamo delle canzoni che, pur esaltando la donna amata, narrano vicende amorose finite, tradimenti, inganni. 
“Core ‘ngrato” è una canzone dai toni drammatici, scritta nel 1911: narra la storia di una amore finito, con testi di Alessandro Sisca. La musica è di Salvatore Cardillo. E’ una delle più belle canzoni napoletane del XX secolo. 
	Catarì, Catarì,
Pecchè me dice sti parole amare,
Pecchè me parle e 'o core
Me turmiente Catari?

Nun te scurdà ca t'aggio date 'o core, Catarì
Nun te scurdà!

Catarì, Catarì, che vene a dicere
Stu parlà, che me dà spaseme?
Tu nun 'nce pienze a stu dulore mio
Tu nun 'nce pienze tu nun te ne cure

Core, core 'ngrato

T'aie pigliato 'a vita mia

Tutt' è passato

E nun 'nce pienze cchiù!


	Catarì, Catarì,
Tu nun 'o saie ca 'nfin 'int'a 'na chiesa
Io so' trasuto e aggio priato a Dio, Catarì
E l'aggio ditto pure a 'o cunfessore:
I' sto a suffrì
Pe' chella llà!

Sto a suffrì,
Sto a suffrì, nun se po' credere,
Sto a suffrì tutte li strazie!
E 'o cunfessore ch'è persona santa,
M'ha ditto: Figlio mio, lassala sta', lassala sta'

Core, core 'ngrato… 



Ecco una traduzione del testo: 

« Caterina! Caterina! Perché mi dici queste parole amare? Perché mi parli e il cuore mi tormenta, Caterina? Non dimenticare che ti ho dato il cuore, Caterina, non dimenticarlo. 
Caterina,  che cosa vogliono dire questi discorsi che mi danno gli spasimi? Tu non ci pensi a questo cuore mio, tu non ci pensi, tu non te ne curi. 

Cuore, cuore ingrato Ti sei preso la mia vita Tutto è passato e non ci pensi più

Caterina, Caterina tu non lo sai che sono stato dentro alla chiesa e ho pregato Dio, a l'ho detto anche al confessore:  “Io sto soffrendo per quella là” Sto soffrendo, non si può credere.  Sto soffrendo tutti gli strazi.  E il confessore,  che è persona santa,  mi ha detto:” Figlio mio, lasciala stare, lasciala stare”

Cuore, cuore ingrato Ti sei preso la mia vita Tutto è passato e non ci pensi più .

Ascoltiamola in due interpretazioni diverse: 

nella prima interpretazione, incisa dal tenore Enrico Caruso:
https://www.youtube.com/watch?v=OQt9x-GZQ8g
poi da Sergio Bruni, un tipico cantante napoletano, che esegue il canto con grazia e leggerezza. 
https://www.youtube.com/watch?v=VfIvzKpht_Q
Una versione molto particolare è quella di Maria Callas: il grande soprano greco esegue “Core ‘ngrato”, dal vivo, a Buenos Aires, con un tipico cipiglio melodrammatico. 

https://www.youtube.com/watch?v=XukjcNu8nqY
Una interpretazione più moderna, ricca di pathos, sottolineata da un dialogo serrato con il violino e un’orchestra melodica è quella di Lina Sastri, cantante e attrice napoletana. 
https://www.youtube.com/watch?v=bVWKLmzH6CA
Terminiamo questa carrellata su “Core ‘ngrato” con la versione, eseguita e commentata, da Vinicio Capossela
https://www.youtube.com/watch?v=MpRwWgF-2XQ
Una canzone più recente, scritta e musicata da Totò (Antonio De Curtis) nel 1951, è “Malafemmena”: si tratta di una canzone d’amore, una serenata a una femmina del tutto speciale, ma alquanto infedele, in realtà la moglie di Totò, Diana Bandini Lucchesini Rogliani, che, come cita il testo, ha avvelenato l’anima dell’interprete, che, comunque,  non la può scordare. Scritta da Totò per il concorso di Piedigrotta, eseguita nel film “Totò e la malafemmena”, interpretata da Teddy Reno, ebbe un grandissimo successo anche per l’interpretazione che ne diede Giacomo Rondinella, cantante di primissimo piano nel panorama della canzone napoletana. 
	Si avisse fatto a n'ato
chello ch'e fatto a mme
st'ommo t'avesse acciso,
tu vuò sapé pecché?

Pecché 'ncopp'a sta terra
femmene comme a te
non ce hanna sta pé n'ommo
onesto comme a me!...

Femmena
Tu si na malafemmena
Chist'uocchie 'e fatto chiagnere..
Lacreme e 'nfamità.

Femmena,
Si tu peggio 'e na vipera,
m'e 'ntussecata l'anema,
nun pozzo cchiù campà.
	Femmena
Si ddoce comme 'o zucchero
però sta faccia d'angelo
te serve pe 'ngannà...

Femmena,
tu si 'a cchiù bella femmena,
te voglio bene e t'odio
nun te pozzo scurdà...

Te voglio ancora bene
Ma tu nun saie pecchè
pecchè l'unico ammore
si stata tu pe me...

E tu pe nu capriccio
tutto 'e distrutto,ojnè,
Ma Dio nun t'o perdone
chello ch'e fatto a mme!...


Traduzione: Se tu avessi fatto a un altro uomo ciò che hai fatto a me, questo ti avrebbe ucciso, e vuoi sapere il perché? Perché su questa terra femmine come te non dovrebbero starci per un uomo onesto come me… Femmina, tu sei una malafemmina, con questi occhi hai fatto piangere lacrime per l’infamia! Femmina, tu sei peggio di una vipera, mi hai avvelenato l’anima, non posso più vivere! Femmina, sei dolce come lo zucchero, però questa faccia d’angelo ti serve per ingannare… 
Femmina, tu sei la più bella femmina, ti voglio bene e ti odio, non ti posso scordare! Ti voglio ancora bene, ma tu non sai perché… perché l’unico amore sei stata tu per me. E tu per un capriccio hai distrutto tutto, piccolina, ma Dio non può perdonarti ciò che hai fatto a me.
Ti proponiamo due versioni “storiche” di questa celeberrima canzone: la prima di Giacomo Rondinella
https://www.youtube.com/watch?v=ShigZjgDLv4 

la seconda di Teddy Reno, inserita nel film “Totò e la malafemmena”

https://www.youtube.com/watch?v=0fGxxUwH07k
LE SERENATE NELLA MUSICA LEGGERA 
Anche i compositori di musica leggera hanno spesso rivolto la loro attenzione a serenate verso la donna amata. 

“Buonanotte fiorellino” di Francesco de Gregori è una canzone pubblicata nel 1975, inserita nel disco “Rimmel”, in cui sono presenti alcune delle canzoni più celebri di questo cantautore, quali “Pezzi di vetro e “Rimmel”. 

Una leggenda, diffusasi su questa canzone, e subito smentita dall’autore stesso, voleva che fosse stata ispirata da una sua compagna, deceduta in un incidente. 

Musicalmente parlando, la canzone si presenta originalissima: vuoi per il testo, e vuoi, particolarmente, per la musica, un tipico ritmo di valzer veloce. 
Raramente, nella musica leggera, si utilizza il ritmo ternario e, ancor più raramente, il ritmo del valzer che, comunque, con questo testo, risulta proprio calzare in modo adeguatissimo. 

Ascoltiamo il brano nella esecuzione del suo autore: 

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

Ed ora ascoltiamo una bella versione degli Inti illimani, un gruppo musicale cileno, davvero curiosa. 
https://www.youtube.com/watch?v=meimzFbW8oU
Una cover molto interessante è anche quella di Briga, al secolo Mattia Bellagrandi, oltre che per la voce, particolare, per il particolarissimo accompagnamento strumentale:

https://www.youtube.com/watch?v=eNDN1BK5hzk
Ed ora ci spostiamo un po’ più avanti nel tempo. Sempre di serenata si tratta, ma, questa volta, è una serenata rap. Jovanotti la scrive nel 1994, nell’album Lorenzo 1994. 

“Serenata rap” è un brano originale in particolare per il testo: composto con parole colloquiali, senza rima, come potrebbe essere il discorso fatto da uno qualunque.  Come un panorama qualunque è quello che viene utilizzato per sfondo del video che Jovanotti girò nel quartiere Pilastro di Bologna, tra i ponteggi di un grattacielo. 
https://www.youtube.com/watch?v=4MgKG87M0sc 

Ti facciamo sentire uno strano mix realizzato nel 1995 da “Pavarotti & Friends” nel 1955. Il pot-purri è creato miscelando la serenata rap con un’altra serenata della quale abbiamo parlato in precedenza: “Mattinata” di Ruggiero Leoncavallo.

https://www.youtube.com/watch?v=p7CuDG_1xU8
Ora ti chiediamo un parere sincero su quest’ultima esibizione: 

Ti sembra che i due generi: melodico italiano di fine Ottocento e Rap stiano bene insieme, o li preferisci separati l’uno dall’altro? 

Perché? _______________________________________________
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