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INTRODUZIONE 

Un concerto per percussioni solista è un concetto  nuovo nella storia della musica occidentale.       

La prima opera significativa, dal titolo Sinfonia per Otto  Timpani obbligati  con Orchestra risale al 

1785, attribuito erroneamente a  JW Hertel. Solo nel XXI  secolo  Johann Carl Fisher (1752-1807) è 

stato  riconosciuto come il vero autore di questo concerto. In questo  lavoro “pionieristico” troviamo 

una virtuosistica cadenza per il timpanista solista: essa da modo all‟esecutore di dimostrare le 

proprie doti tecniche. Fino al 1930, quando Darius Milhaud compose il suo “Concerto pour Batterie 

et Petit Orchestre” troviamo pochissimi esempi di concerti pensati per le percussioni. Milhaud  fu 

all‟avanguardia  nell‟utilizzare gli strumenti a percussione in un contesto “serio” quale un concerto 

solistico, utilizzando gli strumenti  , per quel tempo, in un modo strabiliante. Ad esempio al pari di 

Igor Stravinsky e Béla Bartók, Milhaud indica all‟esecutore gli schemi sulla disposizione degli 

strumenti necessari.  Inoltre,  suggerisce l‟uso di battenti a doppia testa:un lato avvolto con feltro e 

l'altra  col legno per creare diversi colori  e effetti. Le tecniche presenti in questo lavoro di Milhaud 

sono considerate essenziali per percussionista contemporaneo. Un altro concerto molto importante 

per la letteratura per marimba è quello di Paul Creston:  pubblicato nel 1940  è ancora oggi molto  

popolare e appare frequentemente in numerosi programmi da concerto e in programmi di  

audizione.Alcuni anni dopo questo concerto Milhaud scrisse il suo Concerto per Marimba, 

Vibrafono e Orchestra (1947), una trascrizione della sua Suite per pianoforte e orchestra. Questo 

pezzo è considerato uno dei  più elaborati  concerti per percussioni. Ad esso seguirono i Concerti di  

James Basta per Marimba (1958) e  quello di Robert Kurka per Marimba e Orchestra (1959). Nel 

1986 Ney Rosauro, percussionista, compositore e educatore brasiliano ha continuato questa 

tendenza di comporre per marimba e orchestra. Il suo Concerto per marimba e orchestra d‟archi è 

stato poi trascritto per marimba accompagnata da ensemble di  sole percussioni e poi l‟autore ha 
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anche preparato una  riduzione per pianoforte e marimba.  Lo strumento aveva in quel periodo una 

discreta letteratura solistica che adoperava quelle che erano le tecniche esecutive specifiche dello 

strumento.  Per la scrittura dei Concerti invece, essa veniva usata quasi come fosse uno xilofono 

(usando principalmente la tecnica delle due bacchette) o…. un pianoforte, senza sottolineare alcuna 

specificità tipica dello strumento. Rosauro è stato il primo compositore che ha scritto per marimba 

pensando alla marimba, sottolineando la sua gamma timbrica, le sue caratteristiche tecniche 

esecutive e da esse ha saputo trarre il suo “discorso” musicale. Attraverso questo studio si 

cercheranno di individuare quelle dinamiche che hanno condotto il nostro Autore alla realizzazione 

di questo affascinante concerto che riscuote ancor oggi il favore del pubblico e degli esecutori.  Si 

cercherà, attraverso un‟analisi “dinamica”, di trovare delle connessioni tra  l‟aspetto musicale e 

quello legato alla tecnica esecutiva dello strumento.  Verranno altresì messe in evidenza le analogie 

e le differenze tra il primo e il secondo concerto per marimba alla ricerca di elementi nuovi, 

elementi legati alla tradizione ed  elementi ricorrenti  nel “vocabolario” del nostro Autore. 
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 CAPITOLO I 

1.1 Biografia e autobiografia di Ney Rosauro 

Ney Rosauro è riconosciuto da tutti come uno dei  percussionisti solistico-sinfonici più famosi 

nonché come uno dei compositori  più originali e popolari nel mondo. Nato a Rio de Janeiro, in 

Brasile il 24 ottobre 1952, ha iniziato a studiare percussioni nel 1977 con Luiz Anunciação  

percussionista della Orchestra Sinfonica Brasileira di Rio de Janeiro. Egli, inoltre, ha studiato 

Composizione e Direzione d'orchestra presso l'Universidade de Brasilia (Brasile). Ha poi ricevuto 

un Master in Percussioni presso la Hochschule fur Musik di Würzburg in Germania con il Prof. 

Siegfried Fink. Ha completato il dottorato presso l'Università di Miami, sotto la supervisione di 

Fred Wickstrom. Dal 1975 al 1987 è stato docente di percussioni presso la Escola de Musica de 

Brasilia, e timpanista con l'Orquestra do Teatro Nacional de Brasilia in Brasile. Dal 1987 al 2000 ha 

diretto il Dipartimento di Percussioni presso l'Università Federale di Santa Maria, RS in Brasile. 

Dal 2000 fino al 2009 è stato direttore del Dipartimento di  Percussioni presso l'Università di 

Miami, in Florida. Come compositore ha pubblicato più di 100 pezzi per percussioni e diversi 

volumi didattici. Le sue composizioni sono molto popolari in tutto il mondo e sono state registrate 

da artisti di fama internazionale come Evelyn Glennie e la London Symphony Orchestra. Il suo 

Primo  Concerto per Marimba e Orchestra è stato eseguito da oltre 2.500 orchestre diverse in tutto il 

mondo, e i suoi  nove CD da solista hanno ricevuto il plauso della critica e del pubblico.               

Ney Rosauro ha tenuto concerti in più di 45 paesi diversi, tra cui i più prestigiosi Festival di 

Percussioni, sia come solista, che come esecutore dei principali concerti per percussione 

accompagnato dalle migliori orchestre, Dr. Rosauro è un artista  endorser Yamaha, Sabian, 

MalletWorks e Contemporanea e suona esclusivamente con  bacchette Vic Firth. Il primo strumento 

musicale che ho imparato è la chitarra, che ho iniziato a suonare quando avevo circa 12 anni. Esso è 
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stato lo strumento principale della mia vita fino a  18 anni. Infatti studiavo e suonavo la  chitarra, il 

mandolino e il  basso elettrico in discoteche vicino a Brasilia. Ho anche insegnato questo strumento  

presso scuole elementari e medie. Nel 1972, sono entrato nel “Universidade de Brasilia” (UnB) per 

studiare Composizione e Direzione d'orchestra. Lì ho imparato a suonare il pianoforte, violino, 

oboe, flauto e contrabbasso. Nel 1977, un anno prima della mia laurea, ho avuto il mio primo 

contratto come percussionista. Sono rimasto così affascinato  dalle possibilità di questi strumenti, 

che ho deciso di  concentrare tutti i miei sforzi nel loro apprendimento. A quel tempo avevo 24 

anni, e imparare un nuovo strumento è stato una esperienza molto difficile, che ha richiesto molti 

sacrifici. Per i successivi due anni, ho intrapreso  una volta al mese un viaggio in autobus della 

durata di 22 ore al fine di prendere lezioni con Luiz Anunciação, percussionista  della Orquestra 

Sinfonica Brasileira. Con Luiz non solo  ho imparato la tecnica base delle percussioni, ma ho anche 

sviluppato  una sensibilità molto raffinata nel trattare questi strumenti. Nel 1980, ho ricevuto una 

borsa di studio dal governo tedesco, e mi sono  trasferito a Wurzburg per studiare percussioni con il 

professor Siegfried Fink. In Germania  mi si è aperto un mondo completamente nuovo! In tre anni 

ho imparato tutto quello che avrei potuto studiare in dieci anni in Brasile. In quel periodo , ho 

cominciato a scrivere i miei primi pezzi per  percussioni. Essi avevano principalmente lo scopo di  

sviluppare la mia tecnica sulla marimba (Suite Popular Brasileira e Sonata per Vibes e Marimba). 

Dopo che ho finito il mio secondo corso di laurea in Percussioni e Pedagogia Wurzburg, tornai a 

Brasilia, dove ho iniziato a suonare nel Orquestra Sinfonica do Teatro Nacional. Nel 1985, sono 

tornato a Würzburg per finire il mio Master. Nel 1986 ho scritto il Concerto per Marimba e 

Orchestra e l‟ho eseguito nel mio recital finale con accompagnamento di pianoforte. Nel 1986, sono 

tornato a Brasilia come insegnante di percussioni presso la Esco la de Musica de Brasilia e come 

timpanista del Teatro Nacional. Poiché, a quel tempo in Brasile non vi erano molti metodi  didattici 

per gli strumenti a percussione, decisi di scrivere  un mio metodo per rullante a cui fece seguito uno 
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per tastiere. Poiché  non mi è stato offerto alcun lavoro presso  Universidade de Brasilia, nel 1988 

mi sono trasferito a Santa Maria, RS per iniziare la mia carriera come docente  presso l'Universida 

de Federal de Santa Maria (UFSM). Essa  era una delle poche istituzioni in Brasile che aveva a 

disposizione strumenti a percussione. Molti  studenti provenienti da tutto il paese  si trasferirono lì 

per studiare con me. Nel 1992, ho ricevuto il mio dottorato di laurea presso l'Università di Miami a 

Coral Gables. Al ritorno a Santa Maria, ho insegnato a UFSM fino al 2000, quando mi sono 

trasferito a Miami per diventare il direttore del Dipartimento di  Percussioni  presso l'Università di 

Miami. Dal 2002  mi sono avvicinato al  Tai Chi e questa pratica  mi ha cambiato la  vita: esso è 

diventato una pratica quotidiana che aiuta a tenermi in buona forma e  i suoi benefici per la salute 

sono enormi. In maggio 2009 ho rassegnato le dimissioni dalla U.M. in modo da poter dedicare 

tutto  il mio tempo ai concerti e alle  nuove composizioni. Dopo aver lasciato l'Università di Miami 

ho iniziato a dedicare 3 mattine alla settimana per  fare volontariato. Suono la chitarra e canto 

canzoni in ospedali, case di cura e in “Camillus House” che è un rifugio per senzatetto a Miami. Mi 

piace fare questo lavoro, perché questa è la  musica che viene dal mio cuore e tocca il cuore degli 

altri. Le persone  in case di cura, ospedali e ricoveri per senzatetto sono individui  molto soli che 

amano ascoltare musica e cantare insieme.  Ogni musicista dovrebbe dedicare un po' del suo tempo 

per fare questo tipo di volontariato, perché attraverso la musica e l'amore possiamo rendere questo 

mondo un posto migliore. 
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1.2 Metodi scritti da Ney Rosauro 

Il primo metodo di Rosauro è stato scritto tra 1982 e il 1986, intitolato “Metodo completo per lo  

“Snare Drum”, composto da  250 esercizi che vanno progressivamente  da semplici esercizi di 

tecnica a studi  più impegnativi che comprendono anche  alcuni duetti.  Questo metodo aiutò molto i 

musicisti brasiliani, privi di libri musicali educativi , poiché la diffusione di musica in Brasile si 

basava solo su materiale fotocopiato e non disponeva di veri e propri metodi autoctoni. In totale  

Rosauro ha scritto  cinque metodi : un metodo completo per il rullante ,  esercizi e studi a 2 

bacchette per tastiera , Studi per set up , studi per vibrafono  e studi per Timpani. I  primi metodi di 

Rosauro si basavano soprattutto sullo sviluppo tecnico delle mani attraverso esercizi giornalieri. Ad 

esempio, egli  utilizzava ” Beginning Exercises and Studies for 2 Mallets” in combinazione con il 

metodo completo per il rullante (Complete Method for the Snare Drum), perché l'obiettivo 

principale di entrambi i metodi era quello di  lavorare su entrambe le mani per il  controllo della 

presa .Un altro  obiettivo di questi metodi era lo sviluppo del "colpo simultaneo”. Esso si ha  

quando  entrambe le  bacchette  colpiscono lo strumento con lo scopo di ottenere un solo suono. 

Questo esercizio elementare, che risulta essere molto più difficile di quanto possa sembrare, serve ai 

principianti per avere un medesimo  movimento con entrambe le mani. Il  libro è composto da due 

sezioni: nella prima  ci sono  dodici  brevi  esercizi per lavorare sulla tecnica; nella seconda   dodici 

studi  composti in dodici tonalità diverse. E‟ interessante osservare che  ognuno di essi si concentra 

su una particolare difficoltà  tecnica. Essi sono inoltre pensati in maniera progressiva, secondo un 

ordine di   difficoltà crescente. Rosauro ha composto anche “Seven Brazilian children‟s songs “sette 

canzoni ispirate alla musica brasiliana: tutte pensate per la tecnica a quattro bacchette ma a un 

livello elementare. Successivamente il nostro Autore scrive un altro  metodo per  vibrafono 

intitolato “Vibes  Etudes”. Esso, diviso in tre sezioni,  tratta le principali problematiche relative al 

vibrafono: pedaling e dampening, phrasing della melodia e la realizzazione di un‟ 
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accompagnamento alla linea melodica. Rosauro compose questi esercizi per i suoi studenti  con 

molteplici finalità:  rafforzare le tecniche strumentali specifiche, aumentare il vocabolario musicale 

dei suoi studenti, in ultima analisi, aiutare il performer ad  improvvisare sul vibrafono. Insegnante di 

successo da più di 25 anni, Rosauro ritiene che la missione di un insegnante sia quella di facilitare 

l'espressione musicale degli allievi nonché  aiutare ogni studente a sviluppare il suo personale stile 

esecutivo.              

 1.3 Composizioni di Rosauro 

Come compositore, Rosauro ha pubblicato oltre trenta brani per percussioni: brani solistici, brani 

per duo, per ensemble e concerti con accompagnamento dell‟orchestra.  Queste opere sono famose 

in tutto il mondo e sono state registrate da artisti di fama internazionale tra cui: Evelyn Glennie, 

Katarzyna Mycka  e dalla London Symphony Orchestra. L‟opera in assoluto più popolare del nostro 

Autore  è il “Concerto per Marimba ed Orchestra”   N 1, composto nel 1986. Sedici  anni dopo il 

successo mondiale,  nell‟anno 2002, Rosauro  compone il “Concerto n:2 per Marimba e Orchestra” 

dedicato alla marimbista  giapponese Keiko Abe. Questo concerto ha debuttato proprio nello stesso 

anno a Tokio anche in una versione  per marimba ed ensemble di percussioni , eseguito proprio da 

Rosauro insieme agli studenti  della  Abe. Esso è formato da tre movimenti: Water Running in High 

Mountain, Reflections and Dreams, Walking on Clouds.  Nel 1982 Rosauro  ha scritto la “Rapsodia 

per  percussioni e orchestra” dedicata a suo padre Alcides Coelho Rosauro, questo concerto è  

un‟opera sinfonica  in un unico  movimento dalla durata di  trenta minuti. Costituita da tre sezioni 

distinte  suonate di seguito, prevede anche una sezione facoltativa. Essa risulta essere molto 

particolare  in quanto Rosauro utilizza uno strumento brasiliano  tradizionale  a corda  il berimbau, 

in combinazione con altri strumenti interessanti  quali il repinique (tamburo brasiliano, acuto senza 

corde ), glass armonica (bicchieri riempiti di acqua) e richiami di uccelli.  
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La composizione si apre e si conclude con un‟ armonia modale puntellata da alcuni effetti speciali. 

Inoltre, il tema principale appare ciclicamente  in tutto l‟intero pezzo. Questo concerto è stato  

presentato alla laurea di Rosauro presso l'Università di Miami. Un altro concerto composto da 

Rosauro è il “Concerto per vibrafono e orchestra” scritto nel 1996 dedicato alla famosa 

percussionista “Evelyn Glennie”. 

“Il fascino e le abilità compositive  di Ney Rosauro  ci seducono. E’ riuscito a scrivere 

un concerto per marimba che è divenuto estremamente popolare  è riuscito  di nuovo con 

questo concerto per vibrafono” 

(Evelyn Glennie) 

Questo  concerto è stato suonato  da Rosauro al "Japan Percussion Festival" nel 1996, e la versione 

orchestra è stata  accompagnata dalla  Unisinos Orquestra  diretta dal  Maestro Jose Pedro Boessio‟.  

Esso è costituito  da  tre movimenti:  Recitativo/Allegro,  acalanto/Lullaby, Vivo/ Presto.  Uno dei 

concerti più recenti composto da Rosauro è il “Concerto per timpani e orchestra”, che è stato 

suonato per la prima volta dalla timpanista Shannon Wood accompagnata da un ensamble  di 

percussioni nel Novembre del 2003. Questo concerto si compone  di tre movimenti: Bachroque, 

Aria, e Horse Ride. Questo concerto per timpani mostra chiaramente lo sviluppo sia dello strumento 

che delle nuove tecniche utilizzate, nonché le molteplici possibilità che esso può dare. 
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CAPITOLO II 

 

 

2.1 Analisi del concerto N°1 per Marimba e orchestra  

Questo capitolo si concentra sull„analisi del Concerto di Rosauro per Marimba e Orchestra, 

osservando alcuni suoi elementi costitutivi quali forma, tonalità, armonia e elementi ritmici. Un 

esame di questi elementi  e delle loro “combinazioni”  ci rivela come questo concerto per marimba 

sia  scritto in uno stile  unico, identificabile come matrice compositiva di Rosauro.  Considerazioni 

sull‟aspetto performativo saranno trattate nel capitolo… In esse saranno prese in esame anche le 

principali problematiche tecniche relative all‟esecuzione di questo concerto. Il Concerto per  

Marimba e Orchestra fu composto  nel 1986 ed è stato dedicato  al figlio di Rosauro, Marcelo, nato 

proprio in quel periodo.  Il concerto è stato composto per  essere eseguito nel recital finale del 

Master  in musica che Rosauro seguì  al Für Musik Hochschule Würzburg in Germania sotto la 

direzione del professor Siegfried Fink. Il concerto per marimba e orchestra d'archi  è stato 

originariamente   intitolato "Serenata." Il lavoro, della durata di  diciotto minuti, utilizza uno stile 

riconducibili alla musica jazz, a quella classica, a motivi popolari  brasiliani e si compone di quattro 

movimenti:  
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• Saudação (Greetings) 

• Lamento (Lament) 

• Dança (danza)  

• Despedida (Farewell) 

 

Anche se nessun tema brasiliano folcloristico o popolare è citato  direttamente nel lavoro, un 

“ambiente musicale brasiliano” permea  l'intero pezzo come ci dimostra l'uso di ritmi sincopati e di 

melodie affascinanti. L‟intenzione del nostro Autore è quella di creare un concerto in cui la 

marimba è l'obiettivo primario e presenta tutto il materiale tematico. Gran parte della composizione 

per marimba può essere eseguita anche come un lavoro da solista senza l'accompagnamento 

orchestrale. Più tardi Rosauro riscrisse il Concerto per Marimba sotto forma di una Suite solistica 

utilizzando  la maggior parte dei temi principali del primo concerto. Ecco cosa scrive il “Percussive 

Notes”,  periodico della Percussive Arts Society, in una recensione "Il concerto è superbamente 

scritto e pensato  per esaltare  il timbro unico, le qualità tecniche e i virtuosismi esecutivi della 

marimba. A differenza di molti Concerti per marimba scritti in passato che considerano lo 

strumento come un‟ esteso xilofono, il "Concerto di Rosauro" esplora le molteplici possibilità della 

moderna tecnica delle quattro bacchette  e rappresenta gli aspetti più essenziali dell‟ espressione 

musicale sulla marimba.  Inizialmente scritto  con l'idea di migliorare la propria tecnica esecutiva  il 

Concerto risulta essere una delle prime opere composte utilizzando lo specifico linguaggio dello 

strumento.   
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I° Movimento  - Saudação (Greetings) 

 

"Saudacao" è un movimento vivace con dinamiche, e ritmi contrastanti. Esso è strutturato in  una 

forma ternaria  A, B,  A'. Normalmente tutti i Concerti tradizionali utilizzano nel primo movimento 

una forma sonata. In questo concerto si possono scorgere solo le tracce di essa dal momento che 

anche la  forma sonata è una forma tripartita….” complessa”. Ma la caratteristica principale 

dell‟inventiva del nostro Compositore risiede tutta nell‟ampliamento della sezione B, luogo in cui 

Rosauro esplicita tutto il nuovo materiale musicale rispetto a quella che normalmente viene 

considerata una  sezione di sviluppo…. standard. Il  I movimento ha anche una introduzione e coda.  

Nella figura seguente possiamo osservare la struttura formale completa del primo movimento. 

Figura 2.1 struttura formale del I movimento: ABA 

 

Introduzione      (mm. 1--8) 

Tema:                Motivo Ritmico 

Tonalità:            la minore 

Misura:             1-8 

Sezione A (mm. 9--54) 

Tema:                     A                           B                          A                    C 

Tonalità:            la minore              esatonale              la minore         esatonale 

Misura:               9-24                      25-28                    29-44               45-54 

Sezione B (mm. 55--113) 

Tema:                       D                               E                                         D ' 

Tonalità:              Arpeggi                Scala Pentatonica                   Arpeggi 

Misura:                  55-82                    83-98                                     99-113 
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Sezione A '(mm. 114--146) 

Tema:                  A                            C                               B                         A 

Tonalità:      la minore             scala esatonale                    

Misura:         114-121                 122-126                      27-130              131-146 

Coda: (mm. 147-153) 

Tema:                       A 

Tonalità:     scala esatonale/la minore 

Misure:               147-153 

 

Il tema di apertura è formato da una sequenza ritmica eseguita dalla marimba insieme all‟orchestra  

utilizzando l‟ottava bassa sullo strumento. Il  tema viene ripetuto più volte in tempi diversi 6/8, 5/8, 

6/8 e 7/8 in modo da far comprendere bene agli ascoltatori il motivo ritmico. Esso viene 

continuamente rafforzato dalla sezione Violini con intervalli di quarta e di quinta. Nelle  mm. 25-28 

con ritornello, troviamo il Tema B basato sulla scala per toni interi, introdotto dall'orchestra 

alternando i tempi 3/4 e 4/4. Gli elementi di transizione sono caratterizzati da una serie di 

frammenti ritmici tra il solista e l'orchestra. La Sezione B (mm. 55-113) è scritta in uno stile lineare 

che  contrasta con lo  stile presentato nella  sezione A. In questa sezione, la marimba esegue 

un'improvvisazione “scritta” per creare una Sezione di stampo jazzistico.  La misura 59 a 62, è una 

sezione arpeggiata. Gli arpeggi sono formati da quinte ascendenti  (LA-MI).  Le note dell‟arpeggio 

partendo dalla nota LA sono: (La-Do-Re#-Mi-Sol-Sol#-La).Tale successione di note ha un carattere 

puramente Jazzistico. Essa rende maggiore difficoltà al marimbista, perché  non solo  deve 

mantenere la precisione, ma anche quello di essere coordinato con  la base presentata dall'orchestra. 

Il tema di E (mm. 83-98), è formato tra dialoghi tra la marimba e gli strumenti ad arco  basato su 

scale pentatoniche. In questi dialoghi la marimba usa una tecnica che viene chiamata “colpo morto”. 

Si tratta di un colpo in cui l'esecutore preme le bacchette sui tasti  producendo un suono stoppato, 
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(mm. 91-98) sezione facoltativa  scritti tra il "VI-DE".  Essa presenta delle difficoltà  per l'orchestra 

in quanto deve mantenere la qualità delle prestazioni. Il tema A '(mm. 131-146), l'orchestra ripete il 

tema primario insieme alla marimba. La parte finale di questo movimento è seguito da una piccola 

coda che contiene elementi della parte di  transizione concludendo all‟unisono. 

 

II° Movimento-Lamento (Lament) 

 

Il secondo movimento  si apre con  un‟atmosfera molto  romantica  in cui il tema principale emerge 

come un “lamento”, come il titolo suggerisce. Il movimento è in forma ternaria con carattere 

espressivo e sognante. La tonalità è “La minore” e il brano inizia in 6/4. Nella figura seguente 

possiamo osservare la struttura formale completa del secondo movimento. 

Figura 2.2 struttura formale del II movimento: ABCAB (ACA forma ternaria) 

Sezione A  (mm. 1-11) e Sezione B (mm.12-21)  

Tema:                A                                          B                          

Tonalità:       La minore                           La minore 

Misura:             1-11                                   12-21                  

Sezione C (mm. 22-69) 

Tema:                 C                                    C1 variazione                          transizione 

Tonalità:       La minore                               La minore                             La minore 

Misura:              22-45                                      46-67                                    68-69 

Sezione A (mm. 70-79) e Sezione B(mm. 80-90) 

Tema:                    A                                            B 

Tonalità:        La minore                                 La minore 

Misura:               70-79                                       80-90                   
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L‟orchestra apre questo movimento con un tremolo pianissimo, sostenuto, creando un pedale di 

tonica presente in tutta la prima sezione (tema A / mm. 1-11). la marimba entra alla seconda battuta 

con un rullo eseguito solo con la mano sinistra, mentre la mano destra suona la melodia. Il tema B, 

presente nella mano sinistra del solista  (mm. 12-21), contiene molte note alterate e  si interseca con  

le sestine della mano destra. Interessante sottolineare gli incroci tra le due mani  dichiara 

derivazione pianistica  che  danno  maggiore difficoltà di  esecuzione. Il Tema C (mm. 22-45) è una 

sezione Andante Molto Espressivo tutta basata sulla scala diatonica. La melodia viene introdotta 

dalla marimba attraverso il rullo di tutte le note. Le voci superiori e inferiori si muovono per moto 

contrario mentre le voci interne rimangono sempre sulle note di “SOL e LA”. Nel tema D (mm. 46-

67) l'orchestra suona il tema dalla lettera C, mentre la marimba suona una contro- melodia in ottave,  

(mm. 68-70) continuando su una  scala diatonica, fungendo da transizione verso il  ritorno del primo 

e del secondo tema. Le ultime tre battute di questo movimento, formano la  coda, dove  la marimba 

e l‟orchestra, eseguono nuovamente l‟introduzione del movimento. L'atmosfera sentimentale e 

rilassata creata fino ad ora, cede alla tensione che, con i prossimi due  movimenti, porta il concerto 

verso un potente finale. 

III Movimento - Dança (Danza) 

 

La caratteristica del III movimento  la suggerisce lo stesso titolo “Dança”: non è semplice  invito 

alla danza, ma una testimonianza della bellezza della vita. La melodia è molto lirica ed è fonte di 

ispirazione per l'immaginazione degli ascoltatori, la figura 2.3 mostra la forma complessiva 

dell‟intero  movimento. 
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Figura 2.3 Struttura formale del Movimento III: forma ternaria (Form ABA ') 

Introduzione (mm. 1-12) 

Tema:        Materiale di introduzione  

Tonalità:          Do 

Misure:            1-12 

Sezione A (mm. 13--41) 

Tema:                       A                                        A‟ 

Tonalità :           Do Maggiore                       La Minore 

Misura:                 13-25                                    26-41 

Sezione B (mm. 42--110) 

Tema:              B (Canone)                Transizione                C                Transizione                        

Tonalità:         Do minore                  Do minore      Scala Diminuita     Scala cromatica           

 Misura:          42-60                         57-60                    61-72                  73-80 

Tema:                  C                                    Transizione                             B (Canone) 

Tonalità:               Do                   Scala cromatica/scala Diminuita           Do minore 

Misura:              81-88                                       89-104                               105-110 

Sezione A (mm. 111- 141) 

Tema:                          A                                      A‟ 

Tonalità:               Do Maggiore                     La Minore 

Misura:                   111-125                             126-141 

Coda:(mm. 142- 153) 

Tema:              Materiale di introduzione  

Tonalità:                         Do 

Misura:                      142-153 
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Questo movimento, in forma ternaria, inizia con 12 battute,  (mm. 1-12)  immobili, sempre sullo 

stesso accordo. Mentre l‟orchestra introduce il tema principale la marimba suona gli “outside lateral 

stroke” colpi laterali esterni, uno degli stilemi della tecnica compositiva di Rosauro. La sezione A 

inizia alla battuta 13 dove la marimba prosegue l'utilizzo dei colpi laterali esterni  per suonare la 

melodia. Il materiale melodico di questa sezione si sviluppa a partire dalla battuta 18 e la 

progressione di accordi è come una transizione verso A1 dove troviamo una cadenza d‟inganno. La 

sezione A1 inizia alla battuta 26 in  “la minore” la mano destra suona delle doppie note mentre la 

mano sinistra utilizza sempre la tecnica del doppio colpo laterale. Nel corso delle altre dodici 

battute la tensione musicale continua a crescere fino a risolvere alla battuta 34, dove il tema ritorna 

in  Do maggiore. La sezione B inizia battuta 42 subito dopo la sezione A, senza alcuna transizione. 

In  contrasto alla sezione A, il tempo è leggermente più lento e ha un'atmosfera diversa. La tonalità 

è  quella di è Do minore. Interessante sottolineare la tecnica compositiva utilizzata: quella canonica.  

Infatti il materiale tematico viene esposto prima in un “Tutti” per essere poi ripreso canonicamente  

dall‟orchestra e dal solista. Questo particolare modo di  trattare la melodia è molto caro al nostro 

autore: infatti anche nel II concerto Egli inserisce un passaggio analogo. Alla battuta 93 abbiamo 

una scala ascendente di terze, basate sulla scala diminuita seguito da un discendente passaggio di  

sedicesimi molto simile al materiale di transizione della battuta 57.Questa sezione ritorna  

brevemente  alla forma di canone  (battuta  105)  fungendo come transizione verso la ricapitolazione 

della sezione A, a (battuta 111). Successivamente si ha una ripresa del materiale esposto  nell‟ 

introduzione, mentre a  battuta 142 inizia la coda formata da una serie di dodici battute basate 

sempre sullo stesso accordo proprio come la parte introduttiva.  
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IV Movimento - Despedida (Addio) 

 

E‟ un movimento prestissimo, scritto sotto forma di variazioni. Esso è scandito da un pattern 

ritmico alla mano sinistra del marimbista che prosegue per tutto il movimento. Questo elemento 

costruttivo è simile alla pratica del” basso ostinato” perché la linea di basso  rimane sostanzialmente  

invariata  in ogni variazione.  

Figura 2.4 Esempio  della struttura formale  del IV movimento. 

Introduzione e Cadenza: (mm. 1--15) 

Tema:                  Introduzione                                        cadenza 

Tonalità:              Do minore                           accordo di settima diminuita 

Misura:                  1-12                                                     13-15 

Tema primario: (mm. 16--51) 

Tema:                              A                              A„                                    Transizione 

Tonalità:                  Do minore                   Do minore 

Misura:                        16-31                       32-47                                       48-51 

I° Variazione: (mm. 52--87) 

Tema:                            B                                                 Transizione 

Tonalità:                  Do minore                                            Do minore 

Misura:                        52- 84                                                84-87 

II° Variazione: (mm. 88--115) 

Tema:                      C (Ensemble Solo) 

Tonalità:                             Do 

Misura:                            88-115 
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III° Variazione: (mm. 116--155) 

Tema:             A  (Ensemble Solo)                          A '(materiale di chiusura) 

Tonalità:              Do minore                                               Do minore 

Misura:                   116-131                                      1          32-155 

Cadenza………………………………………………………………………………………………. 

 Introduzione e tema principale: (mm. 157--200) 

Tema:        Introduzione            A           A '(materiale di chiusura)                 G. P. 

Tonalità:    Do minore          Do minore          Do minore 

Misura:       157-168           169-184             185-199                                    200 

Coda (mm. 201-209) 

Tema:         Scala discendente  Do  minore 

Tonalità:        Do Minore  

Misure:          201-209 

Questo movimento, il più ritmico del concerto, è anche il più impegnativo per la maggior parte 

degli esecutori  a causa  della mano sinistra impegnata nel veloce e incessante modello dell‟ostinato. 

Il movimento si basa sulla sequenza dei seguenti metri ritmici   6/8, 2/4, 6/8, 3/4. Il tema principale 

inizia in Do minore dove la melodia è suonata dalla mano destra, prima in ottave e successivamente 

in quarte, mentre la mano sinistra esegue delle doppie note di accompagnamento in crome, sia di 

quarte sia di quinte. La prima variazione, a battuta 52, utilizza il tema B: la mano  sinistra continua 

il suo accompagnamento in  crome mentre la mano destra suona una serie di  note singole  imitando 

il tema principale. Il tema C è eseguito  con un alternanza di mani sull‟ottava bassa dello strumento 

mentre l‟orchestra esegue la melodia. nella terza variazione, a battuta 116, dove l'ensemble suona il 

tema principale mentre la marimba solista è in pausa. Infatti essa rientra alla battuta 132 per iniziare 

la variazione di chiusura, basandosi su una serie di semicrome molto veloci che delineano una 

melodia simile a quella originale. Tale melodia si conclude sul DO dell‟ottava bassa dello 
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strumento introducendo la cadenza. La cadenza riprende i temi più importanti di tutti i movimenti 

del concerto. Alla battuta 157, abbiamo di nuovo l'introduzione e il tema principale. Il materiale di 

chiusura ha inizio alla battuta 185 dove la marimba riproduce,  più velocemente, le semicrome della 

melodia principale eseguendole all‟ottava superiore. Tutto questo turbinio musicale, in cui la 

tensione musicale cresce sempre di più, si sospende nella battuta 200 dove incontriamo una “grande 

pausa”. Essa ha principalmente lo scopo di sospendere il tempo e preparare l‟ascoltatore al gran 

finale di questo bellissimo concerto. Infatti a battuta 201 partono delle semicrome  dal DO alto  che 

“scivolano” con una scala cromatica discendente per arrestarsi con forza sul  DO basso  dando un 

maggior senso di conclusione all‟intero concerto. 
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CAPITOLO III 

SIMILITUDINI E DIFFERENZE TRA I DUE CONCERTI PER MARIMBA DI ROSAURO 

I due Concerti di Rosauro per marimba rappresentano due capisaldi della letteratura dello 

strumento. Essi, apparentemente molto simili, ma una analisi più attenta,  rivelano molte differenze. 

Rosauro spesso utilizza i “fondamentali” della  tecnica  che considera  come elementi essenziali per 

la marimba. Molti elementi vengono utilizzati in entrambi i concerti: idee tematiche, accordi, scale, 

modelli ritmici, armonia modale e modelli tecnici. Entrambi i concerti sono stati scritti in quattro 

movimenti. Il  primo concerto comprende quattro tempi. Il secondo apparentemente  sembra averne 

solo tre  perché un  movimento è nascosto tra il II ed il III movimento. Inoltre, la struttura generale 

dei due concerti sembra essere la stessa: il primo movimento è Vivace mentre il secondo 

movimento è lento, il terzo movimento è una” danza” con una  struttura ritmica che è  leggermente 

più rilassata rispetto ai primi e agli ultimi movimenti; inoltre spesso contiene una sezione 

contrappuntistica a forma di canone. L'ultimo movimento è energico, intenso, e ha sempre sezioni 

di cadenza che caratterizzano i temi più importanti dei precedenti movimenti. I due concerti  hanno 

elementi di  stile classico, jazz e brasiliano. In entrambi  a ogni movimento è dato un titolo 

descrittivo . Rosauro utilizza strutture tradizionali classiche come  sonata-allegro,  forma ternaria e 

forme di Rondò. Ad esempio, si ripete in genere il tema principale in tutti movimenti e spesso ha un 

intera ricapitolazione alla fine di ogni movimento. L‟ introduzione è energica, come nel movimento 

IV del primo concerto, e nel movimento III del secondo concerto, condividendo lo stesso spirito 

vigoroso. Prima di introdurre il Tema del movimento finale, entrambi i concerti hanno un‟ intensa, 

introduzione seguita da una  piccola cadenza (esempi 3.1 e 3.2). Le cadenze sono caratterizzate 

dall'uso della scala di settima diminuita e la scala per toni interi in una discesa a spirale che 

magistralmente aumenta la  tensione. Inoltre la Cadenza, in entrambi i concerti, ha una funzione 

“ricapitolativa”: sono presenti i temi principali di tutti i movimenti. 
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Esempio 3. 1. Concerto per Marimba e Orchestra, IV Movimento , mm. 13-14 

 

Esempio 3. 2. Concerto n:2 per Marimba e Orchestra, III Movimento , mm. 17-22 

 

Nei cataloghi delle composizioni  di Rosauro, ogni concerto è composto da una serie di linee 

melodiche liriche e incantevoli. Ad esempio, in entrambi i concerti  la marimba esegue una serie di 

melodie, rendendo l'ascolto piacevole. Le affascinanti melodie di questi  movimenti sono così belle, 

romantiche e liriche che è impossibile per gli ascoltatori non rimanere sorpresi. Molti materiali 

tematici vengono utilizzati sia nel primo che nel secondo concerto. Ad esempio, il modello ritmico 

della mano sinistra utilizzato nel  primo movimento del primo concerto (mm. 1-8) si può trovare 

anche nel I movimento che del secondo  concerto (mm. 72-76). Un'altra idea comune  è il modello 

ostinato veloce nella mano sinistra trovata  nel  IV movimento  del primo concerto (mm.16-31) 

(Esempio 3.3) e il I° movimento del secondo  concerto (mm. 12-27) (Esempio 3.4). In queste 

sezioni, Rosauro chiede all‟esecutore una  tecnica basata su piccoli colpi di polso con i grandi 

movimenti dell'avambraccio (Moeller tecnique) per realizzare la linea della mano sinistra che 

esegue un ostinato ad ottavi in un tempo prestissimo. La tecnica è utilizzata  anche nel primo 

concerto, movimento IV e nel I° movimento del secondo concerto. 
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Esempio3. 3. Concerto per Marimba e Orchestra, IV  Movimento, mm. 16-20 

 

 

Esempio 3. 4. Concerto n:2 per Marimba e Orchestra, Movimento I, mm. 12-15 

 

In entrambi i concerti, il primo movimento contiene una sezione arpeggiata. Rosauro progetta 

queste due sezioni con lo stesso concetto utilizzando gli stessi materiali tematici in entrambe le 

sezioni. Le note più importanti degli arpeggi ascendenti e sono: la tonica e le quinte. Le note 

utilizzate negli arpeggi sono di terza minore, quarta eccedente che deve risolvere sul quinto, la 

settima minore di dominante, e settima maggiore  che deve risolvere sulla tonica. Questi ci 

dimostrano quanto Rosauro sia fortemente influenzato dal jazz e  quanto questi “accordi” siano  

spesso usati nelle sue composizioni. Rosauro utilizza gli stessi materiali tematici e figure ritmiche 

nella  parte  discendente delle sezioni arpeggiate. Nel primo concerto, il movimento I  (m. 61) è un 

accordo minore è delineato con appoggiature, e un elemento  simile si trova in “Sol maggiore” nel 

secondo movimento  del concerto  (m. 127), questi elementi sono mostrati negli Esempi 3.5 e 3.6. 
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Esempio  3. 5. Concerto per Marimba e Orchestra, I Movimento , mm. 59-62 

 

 

Esempio 3. 6. Concerto n:2 per Marimba e Orchestra, Movimento I, mm. 124-127 

 

 

Entrambi i concerti hanno sezioni contrappuntistiche e lo stile di scrittura è simile. I contrappunti in 

entrambi i concerti sono a carattere di canone. Ogni voce entra sempre sulla stessa  nota anche se in 

diverse ottave. La parte della marimba non solo introduce il tema, ma esegue anche difficili 

passaggi contrappuntistici (Esempi 3.7 e 3.8).Destrezza tecnica, coordinamento e indipendenza 

sono necessari per riuscire a suonare tali passaggi. 
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Esempio 3. 7. Concerto per Marimba e Orchestra, III Movimento, mm. 50-55 

 

                                         

 

 

Esempio 3. 8. Concerto n:2 per Marimba e Orchestra, Movimento III, mm. 199-214 

 

Rosauro crea il colore e l'interesse per le sue melodie utilizzando il cromatismo,  accordi aumentati 

e diminuiti, la scala a toni interi e la scala pentatonica. Entrambi i movimenti finali dei concerti 

contengono un susseguirsi di progressioni e armonie sorprendenti concludendo con cadenze 

caratterizzate da accordi diminuiti, cromatismi e passaggi virtuosistici su toni interi.  
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Rosauro utilizza  la scala esatonale  anche nel” ponte” di collegamento tra diverse  sezioni I (mm. 

40-41), e mm. (70-71).  

Esempio 3. 9. Concerto n: 2 per Marimba e Orchestra, Movimento I, mm. 70-71 

 

 

La  moderna formazione compositiva di Rosauro si nota anche nell‟utilizzo di tempi dispari e ritmi 

sincopati. Il tema di apertura del movimento nel primo concerto (mm. 1-4) ha un andamento ritmico 

nella mano sinistra nei tempi  di 6/8, 5/8, 6/8, 7/8 e (Esempio 3.10). Questa continua variabilità 

contribuisce a creare il carattere  irrequieto del movimento. Questi continui cambiamenti di tempo, 

insieme a forti motivi ritmici, linee di basso ostinato e centri tonali stabili sono alcune delle 

caratteristiche dello stile di Rosauro.  Simili idee possono essere trovate sia nel primo che nel 

secondo concerto (mm.12-27) alternando 4/4 e 3/4: sezioni ritmicamente difficili con parti 

sincopate utilizzano un modello ostinato nella mano sinistra (Esempio 3.11). Queste caratteristiche 

possono essere viste chiaramente nel tema primario del IV° movimento del primo concerto (mm. 

16-31) e III movimento del secondo concerto (mm. 39-70). 
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Esempio 3. 10. Concerto per Marimba e Orchestra, Movimento I, mm. 1-

4  

 

Esempio 3. 11. Concerto #n:2 per Marimba e Orchestra, Movimento I, mm. 12-15 

 

 

Un‟altra idea interessante è l‟usa della poliritmia. Essa è composta da figure di tre contro due o 

quattro come nell‟Esempio 3.12 in cui la marimba suona in  ternario mentre l'orchestra  esegue un 

tempo binario ( misura 116).  Lo  stesso concetto può essere trovato nel primo concerto, movimento 

III (m.19, 21, 23, 25, 29 e 33). Ciò si vede chiaramente nell‟esempio 3.13, dove i violini suonano 

uno schema ritmico in  tre parti   che rispondono alla linea melodica presentata dalla marimba 

solista alla battuta 33. 
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Esempio 3. 12. Concerto n: 2 per Marimba e Orchestra, Movimento I, mm. 12-15 

 

Esempio 3. 13. Concerto per Marimba e Orchestra, Movimento III, mm. 33-36 

 

Una Caratteristica che accomuna entrambi i  Concerti la troviamo nel secondo movimento.  Poiché 

la sua scrittura è autonoma e non richiede alcun tipo di accompagnamento può essere 

tranquillamente eseguito dal solo marimbista. La marimba presenta il tema principale  in alcuni 

punti e nella sezione C(mm. 22-33) del secondo movimento del concerto N°1 troviamo una 

Cadenza senza l‟intervento dell‟orchestra e senza accompagnamento. Inoltre questo permette ai 

solisti di dimostrare chiaramente le loro capacità tecniche e musicali senza essere coperti 

dall'orchestra. Rosauro utilizza spesso determinate tecniche compositive  o pattern  di tecnica 
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esecutiva che considera come elementi essenziali  sia nei concerti che nelle sue opere per marimba. 

Un esempio lo troviamo  nel Preludio N.1 in mi minore per marimba sola dove   la tecnica più 

utilizzata  è il colpo doppio laterale esterno. Nell III movimento del primo concerto, Rosauro  

utilizza il colpo doppio laterale esterno  in tutta l‟introduzione della sezione A  (mm. 1-41) 

(Esempio 3.14).  Il colpo doppio laterale esterno è un singolo movimento che produce due note 

successive, e si ottiene attraverso  la  rotazione e torsione del polso e dell'avambraccio. Esempio 3. I 

colpi laterali possono anche essere combinati con altre tecniche come ad esempio quella dei colpi 

singoli o doppi colpi. La combinazione di queste tecniche è una delle caratteristiche preferite di 

Rosauro; esse, presenti in  entrambi i concerti possono presentarsi in varie combinazioni. Nel III° 

movimento del primo concerto,  in tutta  l‟introduzione  Rosauro utilizza il  colpo doppio laterale 

esterno in combinazione con i doppi colpi(mm. 1-41) . La stessa combinazione  può essere trovata 

nel secondo concerto,  nel primo movimento (mm. 180-205) (Esempio 3.16), II movimento 

(mm.30-41), III movimento  (mm. 79-94). 

Esempio 3. 15. Concerto per Marimba e Orchestra , Movimento III, mm. 25-28 

Es

empio 3. 16. Concerto n: 2 per Marimba e Orchestra, Movimento II, mm. 180-184 
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Un'altra tecnica importante frequentemente utilizzata è quella usata per ottenere un rullo 

"Indipendente": le due bacchette  impugnate in una mano sostengono il suono dello 

strumento attraverso la rotazione rapida dell'avambraccio. Nel primo concerto, il II 

movimento  (mm. 2-11), usa la mano sinistra per suonare un rullo con una sola mano e la 

mano destra per suonare la Melodia creando un'atmosfera romantica (Esempio 3.17). Un 

atteggiamento  simile lo troviamo anche nella secondo concerto, movimento II (mm. 13-

16) (Esempio 3.18). 

 

Esempio 3. 17. Concerto per Marimba e Orchestra, Movimento II, mm. 1-9 
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Esempio 3. 18. Concerto n: 2 per Marimba e Orchestra, Movimento II, mm. 13-16 

 

Rosauro utilizza in entrambi i concerti anche i “dead stroke” per creare una diversa sonorità 

melodica.  La tecnica dei"dead stroke" si ha premendo le bacchette sui tasti in modo da far risultare 

un suono stoppato. L'uso dei "dead-stroke" può essere trovato nel I movimento (mm.83-86) del 

primo concerto (Esempio 3.19) e nel primo movimento (mm. 140-142) del secondo concerto 

(Esempio 3.20). 

 

Esempio 3. 19. Concerto # 2 per Marimba e Orchestra, Movimento II, mm. 13-16 
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Esempio 3. 20. Concerto n: 2 per Marimba e Orchestra, Movimento I, mm. 140-142 

 

Le scrittura  di Rosauro per la marimba è complessa e richiede molta attenzione da parte 

dell'esecutore. Egli infatti utilizza tutta l'estensione  dello strumento, dai "caldi" suoni del registro 

grave al più taglienti del registro acuto e  richiede grande coordinamento di entrambe le mani 

soprattutto nei passaggi in cui utilizza  uno stile contrappuntistico. 

 

 

DIFFERENZE  

 

Se le  somiglianze che accomunano i  due concerti sono evidenti   le piccole  differenze presenti tra 

essi ci  forniscono  preziose informazioni sull'evoluzione stilistico/compositiva  di Rosauro . Una di 

esse la troviamo nell'organico orchestrale :  Il II° concerto è scritto per grande orchestra, mentre  il 

I° concerto è stato originariamente scritto per orchestra d'archi. L'orchestra più grande permette non 

solo  una molteplicità di  colori, ma anche più possibilità di “alternanza” tra il solista e l‟ ensemble. 

Le linee si  possono" tessere" attraverso più voci e il lavoro del solista è quello di  colorare   le 

varietà strumentali di tutto il  gruppo orchestrale.. I Legni, i vari colori degli ottoni, le grandi 

possibilità sonore delle percussioni sono tutte le sezioni aggiunte all‟orchestra del Concerto n° 2.  Il 
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II° concerto richiede una marimba a cinque ottave (basso Do) che aggiunge i  toni bassi, più 

profondi e ricchi. Il primo concerto richiede  uno strumento più piccolo: quattro ottave e una terza 

(basso LA) .Una curiosità: Rosauro ha composto i due concerti in “precarie” condizioni ed esse ne 

hanno condizionato la "Genesi" .Infatti  mentre scriveva il primo concerto, a causa di uno sfortunato 

incidente, il suo dito si era rotto tanto da non poter usare la mano destra per due mesi impedendogli 

di fatto lo studio e la pratica compositiva. Il primo concerto  è stato composto in modo da far 

rafforzare e far  migliorare la tecnica della sua  mano sinistra. Di conseguenza, la maggior parte 

delle tecniche utilizzate nel primo concerto sono piuttosto impegnative per la mano sinistra. Un 

esempio è il movimento alternato con una sola mano, pensato e....”progettato” per migliorare 

l‟indipendenza della mano sinistra (Esempio 3.10). Un altro esempio ci è dato dalla  tecnica 

Moeller: essa serve per  rafforzare semplicemente i muscoli del braccio sinistro (esempi 3.3 e 3.4).  

La melodia viene proposta dalla  mano destra ed è una tecnica affrontata nel suo "beginner-level 

method book:" il colpo simultaneo”. Per raggiungere questo obiettivo, le bacchette devono colpire 

le note contemporaneamente senza creare un effetto di Flam. Se i colpi della melodia non suonano 

contemporaneamente a quelli dell'accompagnamento (Moeller tecnique) si avrà un suono  brutto  

non intenzionale. La composizione del secondo concerto parte dall'idea di curare di più la parte 

tecnica. Infatti esso si concentra di più sulla linea in ottave della mano sinistra e su i rulli con una 

sola mano. Infatti notiamo che nel II° movimento (mm. 13-16) la mano destra presenta dal Tema 

“B”, e la mano sinistra è tenuta a svolgere una linea cromatica discendente suonando  in 

ottave(Esempio 3. 21). Questo non solo richiede il coordinamento delle ottave ma anche la capacità 

di tenere entrambe le mani in posizione di ottava, oltre a  richiedere  la concentrazione per la 

rotazione delle bacchette. 

 

 



~ 33 ~ 

 

Esempio 3. 21. Concerto n: 2 per Marimba e Orchestra, Movimento II, mm. 13-16 

                

Un altro  esempio si trova  anche nel II movimento (mm. 227-230), quando la mano sinistra hauna 

rotazione di ottava con una sola mano nella parte bassa della marimba presentando il tema in 

maniera musicale e precisa. (Esempio 3. 22)  

Esempio 3. 22 .Concerto # 2 per Marimba e Orchestra, Movimento II, mm. 227-230 

 

Le esigenze tecniche del secondo concerto sono maggiori del primo concerto. Ad esempio, abbiamo 

il rullo con una sola mano nel II° movimento (m. 1) sempre sulla stessa nota.(Esempio 3.23). E 

'molto più difficile  eseguire questa rotazione su una singola nota  che  la rotazione che si muove 

lungo  la tastiera. Ad esempio la rotazione  che si trova nel I° concerto, (II° movimento- mm. 2-11) 

è comodamente suonata essendo un  intervallo di quinta. La  rotazione di una mano su una sola nota 

richiede anche una posizione della mano più alta sulla tastiera nonché un migliore coordinamento 

tra le  mani . 
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Esempio 3. 23. Concerto n: 2 per Marimba e Orchestra, Movimento II, mm. 1-4 

 

                        

Un'altra tecnica avanzata utilizzata nel II° concerto è il doppio colpo laterale esterno III movimento,  

(mm. 13-25) del I° concerto e  II° concerto (mm. 166-181)  in cui è suonata in ottave con  entrambe  

le mani  (Esempio 3.24).  

 

Esempio 3. 24.Concerto n: 2 per Marimba e Orchestra, Movimento III, mm. 166-

170 

 

Il II° concerto  sviluppa anche musicali diverse  dal primo. Infatti il II° concerto utilizza una 

struttura armonica più sofisticata del I° concerto. Nel II°concerto non vengono  usati solo i 

tradizionali concetti armonici ma vengono aggiunti anche quelli del jazz. Un esempio è quello di 

utilizzare un accordo alterato nel I° movimento (mm. 1-9), nonché l'uso frequente di parole  

idiomatiche jazzistiche  come la" nona" e la"  undicesima". Il materiale melodico del II° concerto è 

probabilmente più appetibile rispetto a quello del I° concerto.  Nel II° movimento, Rosauro prende 
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in prestito la linea del basso dall‟ Aria sulla quarta cordadi J. S. Bach e la trasporta  da “Sol 

Maggiore” a “Re Maggiore”. Rosauro cita una sezione di “Dreams of the Cherry Blossoms” do 

Keiko Abe durante la cadenza del III movimento. Rosauro utilizza anche  un suono etnico molto  

interessante, utilizzando il manico delle baccghette in  rattan contro i tasti della marimba. Esso 

viene utilizzato anche durante la cadenza per ricordare i colori  africani primordiali della marimba, 

come quelli del balafon. 
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CAPITOLO IV 

 

4.1 ROSAURO’S TECNIQUE:LA SUA TECNICA A QUATTRO BACCHETTE 

Attraverso l'esame  del suo modo di suonare con  la presa Burton, Rosauro ha notato  che essa 

creava alcune difficoltà  il rumore dei manici quando la presa si allenta, la difficoltà di effettuare la 

rotazione del  polso quando gli intervalli sono troppo piccoli, la difficoltà di eseguire un rullo 

indipendente hanno indotto Rosauro a sviluppare una versione modificata del presa standard.         

La sua tecnica attinge sia dalla presa Burton sia dalla  Stevens, combinando gli aspetti più efficaci 

di ciascuno delle due tecniche. Ci sono due grandi differenze tra la presa Burton e quella modificata 

dal nostro Autore. Rosauro suggerisce una posizione della mano più  naturale con i palmi rivolti 

verso l'interno e il pollice in alto (figura 4.3), che rende tale presa simile a quella Stevens. Burton  

invece chiede  di avere i palmi rivolti verso il basso. In secondo luogo, Rosauro allontana il contatto 

delle bacchette all‟interno della mano per evitare il fastidioso click rendendo di fatto questa presa 

una  presa indipendente. 

                        Figura 4.1. 1. Posizione della mano applicata da Rosauro 
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Figura 4. 1.2. Posizione per ritenere le bacchette esterne 

               

 

Figura4.1.3. Spazio tra le due bacchette 
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Figura 4.1.4. Sistema di numerazione delle bacchette 

 

                     

Figura 4.1.5. Sistema di numerazione delle dita 

 

                                                  

Nei suoi concerti, Rosauro pone una serie di esigenze tecniche sulla marimba solista e utilizza in 

molti approcci unici per suonare lo strumento. Un‟avanzata tecnica prevalente in entrambi i concerti 

è la rotazione. I colpi doppi laterali sono singoli movimenti che producono due note successive, 

come un Flam controllato da due bacchette. Ci sono due tipi di colpi doppi laterali: la corsa laterale 

all'interno (a partire da dentro magli: 2-1, 3-4) e la corsa laterale esterno (che iniziano con mazze 

fuori: 1-2, 4-3). Entrambi i tratti laterali richiedono una combinazione di movimenti di rotazione e 

torsione del polso e avambraccio. Le dinamiche relative delle due note sono controllati dal rapporto 

della rotazione  del polso. I cambiamenti del polso possono avere una leggera curvatura durante la 
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rotazione dei colpi per facilitare il movimento che generano più potenza. Un'altra tecnica che viene 

spesso utilizzata  è la rotazione di una sola dove si hanno entrambi le bacchette in una mano 

ripetutamente a  colpire uno o due note rapidamente. Questo crea un metodo di sostegno per la 

marimba mentre. D'altra parte continua a suonare in maniera indipendente. Un terzo metodo di 

laminazione con la tecnica delle quattro bacchette è la rotazione tradizionale a mano a corpo. 

Questo infatti si ottiene  colpendo i tasti detenuti in ogni mano in sostanza il metodo di laminazione 

a due bacchette serie con un martello in più in ogni mano. Rosauro utilizza entrambe le corse 

doppie (in cui ogni mano alterna rapidamente, colpendo la strumento due volte) invece per il colpo 

stoppato (in cui viene premuto il martello nella barra per eliminare qualsiasi qualità di sostegno) al 

fine di ampliare la gamma suono e variare la presentazione delle sue idee melodiche. Un'altra 

tecnica che richiede è la tecnica dei colpi esterni che utilizza grandi movimenti dell'avambraccio per 

il potere e l'articolazione,  a piccoli colpi di polso per velocità e controllo. Questo aiuta a mantenere 

una guida ostinato a sinistra ad un tempo prestissimo. Senza la tecnica, i muscoli del braccio del 

marimbista avrebbe un momento difficile a mantenere tale intensità. Infine, il coordinamento delle 

mani è parte integrante di eseguire con successo il suoi concerti, specialmente nella sua fuga, 

contiene passaggi contrappuntistici. Queste sezioni richiedono coordinamento e grande, 

indipendenza ed un preciso  controllo di entrambe le mani per riprodurli con successo. 
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4.2 PATTERN TECNICI FREQUENTEMENTE UTILIZZATI DA ROSAURO 

NEI SUOI  CONCERTI 

I due esempi di seguito riportati sono tratti da “ Notes Percussive” e riportano le parole dello stesso 

Autore. Egli esamina i singoli passaggi e offre consigli per una migliore esecuzione. Il primo 

esempio (Esempio 4.5) inizia con le misure del primo concerto, una apertura potente: un ostinato 

guida la mano sinistra, cambiando metro in ogni battuta. 

 

Esempio 4. 5. Concerto per Marimba e Orchestra, Movimento I, mm. 1-4, 

 
 
Per il tema di apertura al basso, Rosauro suggerisce di suonare con entrambe le mani, fino a misura 

9  quando il tema A viene introdotto dalla mano destra.  Per creare accenti naturali  è importante 

avere il battere sempre con la stessa bacchetta seguito da due colpi. Rosauro consiglia di non colpire 

la nota più  bassa (la) al centro della barra perché così facendo si può ottenere un suono più 
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accentato, più scuro. Per questa ragione, le note basse inferiori dovrebbero essere colpite 

leggermente spostate dal centro. Altrettanto importante è la diteggiature nonché la scelta di 

bacchette di media durezza. 

Esempio 4. 6. Concerto per Marimba e Orchestra, Movimento I, mm. 9-12, 

 

Suggerimenti e colpi simultanei. 

 
 
Nell'Esempio 4.6, il tema principale è presentato dalla mano destra  accompagnata dall‟ostinato 

della mano sinistra. Per queste note, il marimbista dovrebbe considerare due cose. In primo luogo, 

la linea melodica della mano destra  deve emergere  sopra l‟ostinato. In secondo luogo, la mano 

deve rimanere sulla tastiera per mantenere l'accento naturale e creare  l'inquieto carattere di questo 

movimento. La difficoltà di questa sezione è quella di suonare simultaneamente diverse  di 

dinamiche contrastanti. Pertanto, il marimbista non ha solo bisogno di avere una buona  

coordinazione, ma anche grande indipendenza. Il più comune problema tecnico affrontato in questa 

sezione è quello di  allineare la melodia con il ritmo e l'ostinato a sinistra. Inizialmente, il 

marimbista dovrebbe cercare di suonare a "colpi simultanei "insieme senza l'effetto del flam. Il 

“colpo simultaneo” si ottiene  quando entrambe le bacchette colpiscono il tasto  ma deve tradursi in 

un solo suono, non un flam. 
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CONCLUSIONI 

Ney Rosauro ha avuto successo in tutto il mondo soprattutto per le sue composizioni per strumento 

solista e orchestra. I suoi due concerti per marimba rimangono  i concerti solistici più popolari. Il 

primo concerto è, in assoluto, quello più eseguito di qualsiasi altro concerto per marimba e 

orchestra. I concerti risultano essere due composizioni molto “riuscite del nostro autore. Essi infatti 

pur utilizzando  “materiali musicali” di stretta derivazione tecnica, quali doppi colpi, rulli 

indipendenti, rotazioni ecc risultano musicalmente molto immediati e hanno molta presa sul 

pubblico. I due concerti sono inoltre caratterizzati da passaggi poliritmici, sezioni fugate, cadenze 

molto virtuosistiche che rendono l‟esecuzione molto impegnativa. Rosauro ha contribuito a rendere 

lo strumento marimba al pari del pianoforte, violino ecc… destinatari, per tradizione dei concerto 

classici. I linguaggi musicali utilizzati  nel concerto  rappresentano una straordinaria varietà di 

influenze culturali: dalle radici dello strumento in Africa,  a quelle più personali legate alla musica 

brasiliana, dalle  influenze compositive del Barocco alla forma musicale legata ai periodi classici, 

dalle influenze melodiche e armoniche modali del jazz, alle  numerose altre fonti di ispirazione. 

Rosauro ha combinato con successo una varietà di stili pur conservando una ispirazione, una 

riconoscibilità di stile che, all‟ascolto, lo rendono unico e inimitabile. Attraverso un‟analisi del suo 

concerto abbiamo constatato che, molto spesso, il serbatoio dal quale attinge le sue “idee musicali” 

sono i pattern della tecnica (si pensi al III movimento del concerto) di trovare delle connessioni tra 

l‟aspetto individuare quelle dinamiche che hanno condotto il nostro Autore alla realizzazione di 

questo affascinante concerto che riscuote ancor oggi il favore del pubblico e degli esecutori. Si 

cercherà la forza, l‟energia di questo concerto risiede nella  ricerca di elementi nuovi ed elementi 

legati alla tradizione. La ”DINAMICA” ( dal greco δύναμις «forza») del I Concerto per marimba e 

orchestra di Rosauro  la troviamo nel “vocabolario”,  ricco di parole  ricorrenti, del nostro Autore. 
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