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Antonio Salieri                                    
Legnago 1750 - Vienna 1825 

 

Catilina (1792) 
 

ouverture  

 
Wolfgang Amadeus Mozart 

Salisburgo 1756 - Vienna 1791 
 

dal concerto n. 4 in Re maggiore per violino e 
orchestra K 218 (1775) 

 

I. Allegro 
 

Ida Gillesberger solista 

 
Wolfgang Amadeus Mozart 

 

dalla Sinfonia concertante Mi bemolle maggiore 
per violino, viola e orchestra K 364 (1779) 

 

II. Andante 
 

Laura Sophia Hummel, Marinus Kreidt solisti 

 
Wolfgang Amadeus Mozart 

 

dal Concerto in La maggiore per clarinetto e 
orchestra K. 622 (1791) 

 

I. Allegro 
 

Leonhard Mayrhuber solista 

 
 



Wolfgang Amadeus Mozart 
 

Ave verum corpus K. 618 (1791) 
 

Mottetto 

 
Franz Joseph Haydn  
Rohrau 1732 - Vienna 1809 

 

dal Concerto in Re maggiore per violoncello e 
orchestra Hob. VIIb:2 (1783) 

 

III. Allegro 
 

Lenz Defregger solista 

 
Serge Koussevitzky 

Vyshny Volochyok 1874 - Boston 1951 
 

Chanson Triste op. 2 (1906) 
 

Valse Miniature op. 1 n. 2 (1906) 
per contrabbasso e orchestra 

 

 

Raphael Bauer solista 

 
Pablo de Sarasate                             

Pamplona 1735 -Biarritz 1908 
 

Navarra op. 33 (1889) 
 

 

Elisabeth e Bernadette Pihusch solisti 

 
 



Mauro Giuliani                                    
Bisceglie 1781 – Napoli 1829 

 

Primo Concerto in La maggiore per chitarra e 
orchestra op. 30 (1808) 

 

I. Allegro maestoso 
 

 

Benno Panhans solista 

 
Wolfgang Amadeus Mozart 

 

dal Sinfonia n. 40 in Sol minore K. 550 (1788) 
 

I. Molto Allegro 
 
 
 
 

 

 

in coproduzione con Universität Mozarteum Salzburg 

 

 

 



STORIE IN DERIVA   
di Elisabetta Braga  

Il concerto di questa sera esplora, sotto una nuova 
prospettiva, il suggestivo concetto delle derive della 
musica: movimenti, tensioni e spostamenti che 
attraversano epoche, luoghi e linguaggi. Dalla Vienna di 
Mozart e Salieri, dove l’incontro tra genialità giovanile ed 
esperienza consolidata generò un fertile dialogo 
creativo, alle virtuose trascrizioni d’ispirazione folklorica 
di Sarasate, fino al protagonismo della chitarra nel 
repertorio europeo di Giuliani e alla malinconica 
eleganza di Koussevitzky, ogni compositore e ogni 
opera raccontano un percorso peculiare, segnato da 
influenze reciproche, contatti culturali e 
sperimentazioni timbriche e strumentali.  

Le derive si manifestano anche nei contrasti stilistici e 
negli slittamenti sul piano espressivo: la lucidità formale 
di Haydn si mescola all’inquietudine interiore nelle 
sinfonie tardo-classiche di Mozart, il virtuosismo 
brillante di Sarasate e Giuliani alla sensibilità orchestrale 
di Salieri, fino all’elegiaco lirismo del contrabbasso di 
Koussevitzky. Così, attraverso pezzi caratteristici e forme 
come il concerto, l’ouverture, il mottetto, la fantasia e la 
sinfonia, questa serata diventa un racconto di incontri e 
attraversamenti, fatto di deviazioni, contaminazioni e 
riscoperte, dove ogni brano è allo stesso tempo radicato 
nella propria epoca e proteso verso orizzonti inattesi.  



Un aspetto marginale, ma che conferisce un 
interessante tocco di colore al programma, è la celebre 
leggenda della rivalità tra Mozart e Salieri. La storia, che 
vorrebbe Salieri come il presunto avvelenatore di 
Mozart, nasce con la tragedia Mozart e Salieri di 
Aleksandr Puškin del 1830, ripresa in musica da Rimskij-
Korsakov e poi resa celebre dal film Amadeus di Miloš 
Forman. Nonostante l’impatto che questa vicenda ha 
avuto sull’immaginario collettivo, le fonti storiche non 
confermano un’accesa inimicizia tra i due. Al contrario, 
quando il giovane Mozart arrivò a Vienna nel 1773, Salieri 
era già un compositore affermato e stimato. Proprio 
allora Mozart, forse su suggerimento del padre Leopold, 
compose una serie di variazioni come omaggio al 
collega italiano.  

Salieri, di cui quest’anno si celebrano i duecento anni 
dalla morte, ebbe un ruolo fondamentale nello sviluppo 
della vita musicale viennese tra il 1770 e il 1820, tanto da 
essere considerato capace di «legare tutta la forza della 
musica tedesca al dolce stile italiano». Giunto a Vienna 
grazie al sostegno di Florian Gassmann, suo maestro, 
entrò presto in contatto con Gluck, Metastasio e 
l’imperatore Giuseppe II, che ne favorì la carriera.  

La sua produzione, vasta e diversificata, si concentrò 
soprattutto sull’opera, dove dimostrò grande versatilità, 
spiccato senso teatrale e un talento musicale 
riconosciuto in tutta Europa. Dalla brillante commedia 
de La fiera di Venezia (1772) ai drammi Armida e 
L’Europa riconosciuta (composta per l’inaugurazione 



del Teatro alla Scala nel 1778), fino ai successi francesi 
Les Danaïdes e Tarare, Salieri seppe confrontarsi con 
tradizioni del teatro musicale diverse e rinnovarle. Negli 
anni viennesi, immerso nello stesso vivace ambiente 
musicale condiviso da Mozart, Salieri raggiunse l’apice 
creativo con Axur re d’Ormus (1788), opera in cui comico 
e tragico si intrecciano con grande maestria.  

Accanto al teatro, lasciò un importante corpus di musica 
sacra e lavori strumentali di pregio. Oggi, al di là del mito 
della rivalità con Mozart, Salieri emerge come 
protagonista indiscusso della cultura musicale europea, 
nonostante molte delle sue opere siano cadute in oblio 
a partire da metà dell’Ottocento. Una di queste è 
Catilina, di cui ascolteremo questa sera l’ouverture: 
ispirata alla celebre congiura del 63 a.C., l’opera fu 
composta nel 1792 su libretto di Giovanni Maria Casti, ma 
è stata rappresentata per la prima volta solo in tempi 
moderni, a Darmstadt nel 1994.  

Il percorso musicale del concerto si concentra ora sui 
lavori strumentali di Mozart, tappa decisiva nello 
sviluppo del linguaggio definito “classico” che, grazie 
all’opera del salisburghese e di Haydn, reciproci punti di 
riferimento, e poco più tardi di Beethoven, avrebbe 
condotto ai suoi più alti esiti. A partire dalla  

metà del Settecento, l’organico orchestrale si era 
progressivamente trasformato: l’integrazione dei fiati, 
non più relegati a un ruolo puramente coloristico, ma 
parte essenziale del discorso armonico e melodico, 



arricchiva la texture orchestrale di nuove sfumature e 
maggiore spessore timbrico. Un contributo decisivo a 
questa evoluzione venne dall’orchestra di Mannheim, 
celebre per la compattezza del suono, l’ampiezza e la 
varietà delle dinamiche, e per le audaci innovazioni 
timbriche, che lasciarono un’impronta duratura nella 
scrittura orchestrale europea.  

In tale contesto, le forme del concerto e della sinfonia, 
forti di una tradizione già consolidata nel corso del 
Seicento, trovarono nuovo vigore e nuove possibilità 
espressive, diventando veicolo privilegiato di un 
linguaggio che oscillava tra la grazia levigata dello stile 
galante e la più intensa e drammatica sensibilità dello 
stile empfindsamer (sensibile). È proprio nella sintesi 
personale di queste correnti che Mozart seppe dar vita a 
una scrittura strumentale di equilibrio mirabile, sintesi 
di chiarezza formale e una pulsante articolazione 
drammatica.  

Suddiviso in tre movimenti, il Concerto n. 4 in Re 
maggiore per violino e orchestra K. 218 appartiene al 
ciclo dei cinque concerti per violino composti da Mozart 
nel 1775, durante il suo servizio presso l’arcivescovo 
Colloredo a Salisburgo. In queste pagine si avverte 
l’influenza dello stile italiano, in particolare di Tartini e 
Boccherini, con i quali il giovane Mozart era entrato in 
contatto durante i suoi viaggi in Italia, e che ancora 
conservavano tratti dell’eredità barocca.  



Questi concerti si distinguono non solo per il 
virtuosismo affidato al violino e per una scrittura 
idiomatica che esalta tutte le qualità tecniche ed 
espressive dello strumento, ma anche per la raffinata 
interazione tra solista e orchestra. Lungi dall’essere un 
semplice accompagnamento, l’organico orchestrale 
partecipa attivamente al discorso musicale, creando un 
intreccio vivo e dinamico in cui temi e motivi vengono 
ripresi, trasformati e sviluppati. Su questo equilibrio si 
innesta la consueta maestria mozartiana, capace di 
coniugare rigore formale e fantasia inventiva in un gioco 
sottile di variazioni e contrasti.  

Pochi anni più tardi, nel 1779, Mozart compose la 
Sinfonia concertante in Mi bemolle maggiore K. 364, 
al suo ritorno a Salisburgo dopo un lungo viaggio che lo 
aveva condotto a Mannheim, a Monaco e infine a Parigi. 
Un’esperienza che lo aveva profondamente trasformato, 
tanto da rendere ancora più difficile il reinserimento 
nella vita di corte salisburghese. Si trattava, infatti, di un 
periodo particolarmente travagliato, segnato dalla 
perdita della madre, dal rifiuto amoroso di Aloysia 
Weber e dall’amarezza per una condizione 
professionale al servizio del principe arcivescovo che egli 
percepiva ormai troppo angusta e limitante.  

Nonostante le difficoltà personali, la sua creatività 
rimase inesauribile, portandolo a comporre in quello 
stesso anno capolavori quali la Messa dell’Incoronazione 
K. 317, la Sinfonia n. 33 in Si bemolle maggiore K. 319, la 
Serenata “Posthorn” K. 320 e, appunto, la Sinfonia 



concertante in Mi bemolle maggiore. Quest’ultima, 
destinata proprio all’orchestra di Mannheim, che stava 
in quel periodo rivoluzionando il linguaggio sinfonico 
europeo aprendo la strada al tumultuoso Stile 
empfindsamer (sensibile), si distingue per l’originalità 
della scelta degli strumenti solisti. Di particolare rilievo è 
la viola, la cui gamma espressiva viene esaltata e messa 
al centro del discorso musicale, mentre la brillantezza 
del violino e il timbro caldo del violoncello le fanno da 
supporto senza mai sovrastarla: un delicato equilibrio 
che valorizza le peculiarità timbriche della viola, vera 
protagonista espressiva dell’intero brano.  

La scelta della tonalità di Mi bemolle maggiore non 
appare casuale: essa esprime l’anelito alla felicità e alla 
pienezza interiore, un desiderio di riscatto spirituale che, 
attraverso la musica, si contrapponeva alle ombre della 
vita privata del compositore.  

Dalla produzione che segna il passaggio tra il periodo 
giovanile e quello maturo, il programma si sposta ora 
alle opere più tarde.  

Il Concerto per clarinetto e orchestra K. 622 fu 
composto da Mozart nell’ottobre del 1791, poche 
settimane prima della morte. È dunque una delle sue 
ultime opere compiute, nata in un periodo davvero 
oscuro della sua vita personale, ma anche 
straordinariamente fecondo sul piano creativo: nello 
stesso anno videro la luce capolavori come Il flauto 



magico, la Clemenza di Tito e le prime pagine del 
Requiem.  

Questo concerto, articolato in tre movimenti, fu scritto 
per l’amico Anton Stadler, virtuoso clarinettista, 
compagno di loggia massonica e di serate conviviali, ma 
anche artista capace di rivelare a Mozart le inedite 
possibilità espressive di uno strumento relativamente 
“giovane” in campo orchestrale. Stadler prediligeva il 
clarinetto di bassetto, dotato di un’estensione più ampia 
nel registro grave, che consentiva di esplorare sonorità 
calde e vellutate. È per questo strumento che Mozart 
concepì il concerto, anche se l’autografo è andato 
perduto e la versione oggi più diffusa deriva da 
adattamenti ottocenteschi per clarinetto moderno.  

La partitura, destinata a un organico ridotto e 
attentamente calibrato – archi, flauti, fagotti e corni, 
senza oboi né trombe – esalta la morbidezza timbrica e 
la trasparenza della scrittura, evitando ogni conflitto con 
il solista. Rispetto alla vitalità sperimentale dei Concerti 
per pianoforte degli anni Ottanta del Settecento, qui 
Mozart sembra perseguire un equilibrio classico e 
misurato, ma non per questo meno ricco di invenzione. 
L’intero discorso musicale scorre con una fluidità 
naturale: le frasi si concatenano come generate l’una 
dall’altra, in un continuum melodico che maschera 
abilmente la complessità contrappuntistica sottostante. 
Per questo motivo, il lavoro sembra non appartenere più 
al mondo dei divertimenti e delle serenate per fiati, ma 
si colloca accanto alle grandi pagine concertistiche per 



violino e pianoforte. È una musica di perfetta chiarezza 
formale, ma attraversata da un’intensità nuova: la 
predilezione per il registro grave del clarinetto, le 
modulazioni improvvise, i toni intimi e lirici prefigurano 
infatti quella sensibilità che, poco dopo, sarebbe 
divenuta paradigma della sensibilità romantica.  

In questo capolavoro, ultimo dono di Mozart al suo 
amico Stadler e al mondo, sembra davvero che ogni 
nota scaturisca da una necessità interiore: nulla appare 
artificioso, tutto fluisce con naturalezza inevitabile, 
come se la musica stessa fosse diventata respiro vitale.  

Negli ultimi anni della sua vita, forse il senso ineluttabile 
di una fine vicina spinse Mozart a dedicarsi con intensità 
rinnovata alla musica sacra, lasciando capolavori come 
la Messa in Do minore K. 427/417a, il Requiem in Re 
minore K. 626 – rimasto incompiuto – e il mottetto Ave 
Verum Corpus K. 618. Quest’ultimo, composto nel 
giugno del 1791, nacque in un contesto quasi intimo: fu 
infatti scritto per onorare una promessa fatta all’amico 
Anton Stoll, direttore del coro parrocchiale di Baden, 
dove la moglie Costanze si era recata per cure termali. Il 
brano fu destinato ad accompagnare le celebrazioni del 
Corpus Domini nella chiesa locale.  

L’Ave Verum Corpus rappresenta un sorprendente 
esempio di come Mozart fosse in grado di fondere 
tradizione e modernità: se da un lato richiama la linea 
del mottetto polifonico, dall’altro la sua scrittura è 
pervasa da una semplicità luminosa, che conferisce alla 



pagina un carattere contemplativo e profondamente 
toccante. La trama vocale, prevalentemente 
omoritmica, permette al testo liturgico di emergere con 
chiarezza e di imprimersi nell’ascoltatore con forza 
immediata. Questa scelta, lontana da ogni virtuosismo, 
mette in primo piano la dimensione spirituale della 
musica, in cui il suono diventa veicolo di meditazione e 
di raccoglimento.  

Pur nella sua brevità – poche battute di una trasparenza 
quasi miracolosa – il mottetto rivela una raffinatezza 
sottile: le delicate modulazioni, la naturalezza del 
fraseggio e il perfetto equilibrio tra voci e archi creano 
un tessuto sonoro che sembra sospeso tra cielo e terra. 
È musica che non cerca di impressionare, ma di toccare 
l’intimo delle coscienze, restituendo quella serenità 
interiore che lo stesso Mozart, in un anno segnato da 
fatiche e inquietudini, andava forse cercando.  

Franz Joseph Haydn, grazie alla sua straordinaria 
capacità di organizzare e sviluppare il materiale 
musicale, è riconosciuto come capostipite della 
cosiddetta “Scuola di Vienna” e del classicismo musicale. 
Al di là delle celebri forme sinfoniche e cameristiche, si 
cimentò anche con il concerto solistico: i suoi circa 
cinquanta concerti, destinati a strumenti diversi – dal 
pianoforte al violino, dal violoncello al flauto, fino a 
strumenti più insoliti come il baryton – rispondevano 
soprattutto alle esigenze della vita di corte durante gli 
anni al servizio dei principi Esterházy.  



Tuttavia, anche in questi lavori emerge chiaramente 
l’evoluzione del suo linguaggio: l’immediatezza plastica 
dei temi, l’audacia dei contrasti armonici e timbrici, la 
forza comunicativa, insieme alle conquiste tecniche 
della scrittura orchestrale ispirate alla scuola di 
Mannheim. Questi elementi testimoniano la capacità di 
Haydn di unire rigore formale e brillantezza espressiva, 
contribuendo in modo determinante alla definizione del 
linguaggio “classico” europeo.  

Due dei concerti per violoncello più celebri di Haydn 
furono composti per la corte degli Esterházy: il Concerto 
in Do maggiore (Hob. VIIb/1), probabilmente tra il 1762 e 
il 1765, e il Concerto in Re maggiore (Hob. VIIb/2) del 
1783, destinato al primo violoncello dell’orchestra, il 
virtuoso boemo Antonin Kraft. I due concerti mostrano 
differenze stilistiche significative: mentre il primo 
mantiene la logica del concerto barocco, basata sul 
contrasto tra solista e orchestra, il secondo rivela una 
fluidità e una varietà di idee che richiamano 
direttamente i Quartetti op. 33, scritti appena due anni 
prima.  

La storia del Concerto in Re maggiore è particolarmente 
curiosa: pubblicato solo nel 1804 come op. 101, la sua 
paternità fu a lungo contestata e attribuita al padre di 
Antonin, il violoncellista Anton Kraft. Solo il ritrovamento 
dell’autografo firmato da Haydn nel 1953 ne confermò 
definitivamente l’autenticità, sebbene sia probabile che 
Kraft abbia collaborato alla parte solistica. L’opera, 
articolata in tre movimenti, privilegia il virtuosismo del 



solista, in particolare negli ornamenti spinti nel registro 
acuto, e un’orchestrazione essenziale che mette in 
risalto il violoncello come protagonista assoluto.  

In questo concerto, dunque, l’ordine razionale della 
mente compositiva di Haydn si fonde con slanci di 
fantasia e virtuosismo, dando vita a un’opera che 
testimonia la piena maturità stilistica del compositore e 
la sua capacità di valorizzare e integrare la voce del 
solista all’interno di un discorso orchestrale equilibrato e 
ricco di raffinatezze timbriche.  

Direttore d’orchestra e contrabbassista russo 
naturalizzato americano, Serge Koussevitzky è stato uno 
dei più influenti protagonisti della vita musicale del XX 
secolo. Studiò contrabbasso a Mosca e debuttò come 
solista al Teatro Bol’shoy, eseguendo numerosi concerti 
e composizioni personali, tra cui il suo Concerto per 
contrabbasso op. 3.  

Dopo esperienze a Berlino e Parigi, dove fondò i 
Concerts Koussevitzky, diresse dal 1924 al 1949 la Boston 
Symphony Orchestra, promuovendo la musica 
contemporanea e commissionando numerose opere a 
Stravinskij, Ravel, Hindemith, Prokof’ev, Copland e 
Bartók. Fu anche fondatore della celebre scuola estiva di 
musica di Tanglewood, dove insegnò direzione 
d’orchestra fino alla sua morte; il suo allievo Leonard 
Bernstein ne raccolse l’eredità.  



Come compositore, Koussevitzky scrisse numerosi lavori 
per contrabbasso, tra cui Chanson Triste, Valse 
Miniature, Humoresque e la Passacaglia su tema russo. 
La sua eredità musicale unisce virtuosismo e grande 
sensibilità orchestrale, facendo di lui una figura chiave 
sia nella musica russa sia in quella americana del 
Novecento.  

Chanson Triste op. 2 è una delle composizioni più 
celebri di Koussevitzky per contrabbasso e pianoforte. 
Composta nel 1906 e pubblicata nel 1907, questa breve 
ma intensa melodia esprime una malinconia lirica, tipica 
della musica da salotto dell'epoca. Valse Miniature n. 2 
op. 1 è un altro pezzo caratteristico di Koussevitzky, noto 
per la sua eleganza e virtuosismo. Composto come parte 
di due  

pezzi da salotto, è scritto per contrabbasso e pianoforte. 
Questa composizione è stata arrangiata anche per 
orchestra da camera, ampliando le possibilità esecutive 
del pezzo.  

Pablo de Sarasate nacque a Pamplona, nella regione 
spagnola della Navarra. Studiò violino nella sua città 
natale e al Conservatorio di Parigi con Delphin Alard, 
affermandosi come uno dei più celebri violinisti solisti 
della seconda metà del XIX secolo. Il suo debutto a 
Vienna nel 1876 segnò l’inizio di un successo notevole 
nei paesi di lingua tedesca, nonostante il suo stile fosse 
radicalmente diverso da quello di Joseph Joachim, il 
massimo violinista tedesco dell’epoca. Sarasate 



incarnava l’ideale del virtuoso da salotto: le sue 
registrazioni del 1904 testimoniano uno stile distintivo, 
caratterizzato da dolcezza e purezza del suono, vibrato 
rapido e leggero, frequente uso del portamento e 
tecnica impeccabile, capace di trasmettere grande 
naturalezza esecutiva.  

Come compositore, Sarasate si distinse per opere 
virtuosistiche per violino, tra cui Zigeunerweisen op.20, i 
quattro libri di Spanische Tänze e la Fantasia su 
Carmen op.25, tutte caratterizzate da eleganza tecnica 
e raffinata sensibilità melodica. Composta nel 1889, 
Navarra è un omaggio alla sua terra natale e trae 
ispirazione dalla jota, danza tradizionale del nord della 
Spagna, con ritmi vivaci e intricati che evocano lo spirito 
e la vitalità della cultura popolare locale.  

Originariamente concepita per due violini e pianoforte, 
Navarra divenne celebre nella versione per due violini e 
orchestra. Il brano è un vero e proprio esercizio di 
virtuosismo: i due solisti dialogano in parallelo tra 
armonici, doppie e triple corde, pizzicati con la mano 
sinistra, trilli e passaggi acrobatici, creando un effetto 
scintillante di brillantezza tecnica. Alcune sezioni 
richiamano persino il suono delle gaitas, i tradizionali 
strumenti a fiato della Navarra, rendendo il pezzo un 
perfetto connubio tra virtuosismo e colore locale.  

Il programma prosegue con Mauro Giuliani, virtuoso che 
consacrò la chitarra come strumento solista nel 
repertorio concertistico europeo. Nato in Puglia nel 1781, 



studiò violoncello e contrappunto, ma fu la chitarra a sei 
corde a conquistarlo definitivamente. Trasferitosi a 
Vienna nel 1806, si impose rapidamente come il 
chitarrista più celebre della città, distinguendosi per 
virtuosismo brillante che coniugava chiarezza 
nell’esecuzione delle linee polifoniche ed eleganza 
espressiva, qualità che gli valsero la stima di Paganini e 
Beethoven.  

Autore di quasi 150 opere numerate e di molte altre 
senza numero d’opus, Giuliani elaborò una scrittura in 
cui melodia, basso e voci interne emergono con 
chiarezza, conferendo alla chitarra un respiro 
orchestrale in miniatura. Non meno rilevante fu la sua 
attività di esecutore: suonò il violoncello nella prima 
della Settima Sinfonia di Beethoven e fu nominato 
“virtuoso onorario di camera” dall’imperatrice Maria 
Luisa.  

Il Primo Concerto in La maggiore op. 30, composto ed 
eseguito a Vienna nel 1808, è uno dei vertici del 
repertorio chitarristico del primo Ottocento. In seguito, 
Giuliani curò una riduzione per chitarra e quartetto 
d’archi, mentre Anton Diabelli realizzò una versione per 
chitarra e pianoforte. La pubblicazione della versione 
orchestrale originale resta misteriosa; le parti 
dell’orchestra ci sono giunte solo tramite alcuni spartiti 
conservati presso la Royal Library di Copenaghen. 
Articolato in tre movimenti, il Concerto mette in luce la 
tecnica del solista senza sacrificare l’equilibrio musicale 
e la ricchezza armonica dell’orchestra, confermando 



Giuliani come protagonista indiscusso della scena 
viennese e innovatore nella storia della chitarra.  

A chiusura del concerto, la Sinfonia n. 40 in Sol minore 
K.550 di Mozart precede di pochi anni il Concerto per 
clarinetto e il mottetto Ave Verum. Le ultime tre sinfonie 
(K. 543, K. 550 e K. 551), composte nell’estate del 1788, 
costituiscono infatti un autentico testamento musicale 
e spirituale del compositore.  

Scritte in appena quarantacinque giorni, queste sinfonie 
appartengono a uno dei periodi più tormentati della vita 
del compositore: deluso dal modesto successo viennese 
del Don Giovanni, alle prese con gravi ristrettezze 
economiche alleviate soltanto dall’amicizia del 
commerciante Puchberg, Mozart si ritirò in una casa alla 
periferia di Vienna, dedicandosi a queste opere senza 
avere la certezza di un’esecuzione pubblica. È probabile 
che fossero destinate a una serie di concerti in 
abbonamento progettati per quell’estate a beneficio di 
vedove e orfani, tra cui si sarebbero presto trovati anche 
i familiari di Mozart. La Sinfonia K.550 fu sicuramente 
eseguita due volte nell’aprile 1791 sotto la direzione di 
Antonio Salieri. In occasione di questi concerti, Mozart 
aggiunse due clarinetti alla partitura, adattandoli alle 
parti degli oboi: una revisione che nel XIX secolo restò 
marginale, ma che nel XX secolo divenne la prassi 
esecutiva consolidata.  

La Sinfonia K. 550, seconda della triade, unisce rigorosa 
architettura formale a brusche modulazioni, incarnando 



un sentimento di “inquieta serenità” che ne fa la 
prediletta dell’età romantica. Come osservò Schumann, 
essa è «piena di grazia ellenica», pur caratterizzata da 
intensi contrasti espressivi: la tonalità minore, rara 
nell’opera di Mozart, conferisce al brano un colore cupo 
e carico di tensione, evocando atmosfere patetiche e 
tempestose che richiamano lo spirito Sturm und Drang 
della giovanile K. 183; l’inizio sommesso, con un 
accompagnamento in attesa di accogliere la melodia, fu 
percepito dai posteri come un tratto quasi romantico, 
che doveva sorprendere profondamente i 
contemporanei.  

È proprio nella commistione dialettica tra gusto classico 
e colore preromantico che le ultime sinfonie di Mozart 
rivelano la loro straordinaria forza: un canto insieme 
amaro e sublime, capace di aprirsi a molteplici 
interpretazioni e testimoniare la piena maturità artistica 
del compositore, nonché la sua capacità di trasporre in 
musica le più intime sfumature della propria anima. 
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Hummel, Alexander Müllenbach), direzione d’orchestra 
(Karl-Heinz Bloemeke, Constantin Alex, Leopold Hager). 
È consulente personale della rettrice Elisabeth Gutjahr 
presso l’Università Mozarteum di Salisburgo. Come 
insegnante presso il Dipartimento di Educazione 
Musicale e nel team di gestione del dipartimento Pre-
College di Salisburgo, nonché coordinator del Concorso 



Internazionale Mozart di Salisburgo, è impegnato a 
sostenere l’educazione musicale e la promozione di 
giovani talenti. È fondatore e direttore musicale del 
Progetto europeo Bella Musica. Dal 2024 é 
vicepresidente di European Mozart Ways. 
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