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Forme e generi del sinfonismo ottocentesco. 
Mendelssohn, Weber, Schumann, Brahms 
 
di Francesco Bacherini 
 
L’Ottocento rappresenta il secolo d’oro della musica 
orchestrale. Non solo sinfonie, ma anche concerti 
solistici, ouverture e poemi sinfonici testimoniano la 
straordinaria vitalità di un repertorio in cui l’orchestra, 
progressivamente ampliata nel corso dei decenni, 
diventa un mezzo espressivo dalle inesauribili 
possibilità. Dalla musica assoluta alla musica a 
programma, ogni genere contribuisce allo sviluppo di 
un linguaggio sinfonico sempre più ricco e sfaccettato. 
Il concerto di questa sera propone un percorso 
attraverso alcuni esempi di sinfonismo romantico e 
tardoromantico. Con il termine ‘sinfonismo’ si intende 
l’insieme di principi compositivi, timbrici e formali tipici 
della scrittura per grande orchestra, 
indipendentemente dal genere adottato.  
 
Le Ebridi “La grotta di Fingal” op. 26 è un’ouverture da 
concerto composta nel 1830 da Felix Mendelssohn-
Bartholdy (1809-1847). Se nel Settecento il termine 
‘ouverture’ designava esclusivamente il brano 
d’apertura di un’opera in musica, nel secolo successivo 
esso venne progressivamente a identificare anche una 
composizione sinfonica autonoma, affrancata dal 
contesto teatrale. Molti compositori si dedicarono infatti 



alla stesura di ouverture indipendenti, spesso arricchite 
da una componente programmatica.  
 
Le Ebridi si colloca fra i più significativi esempi di questa 
nuova concezione dell’ouverture. L’ispirazione nasce dal 
viaggio compiuto da Mendelssohn in Scozia nel 1829 e, 
in particolare, dalla visita alla grotta di Fingal, sull’isola di 
Staffa, il cui paesaggio suggestivo diede origine a un 
primo abbozzo musicale inviato dal compositore ai 
familiari. Pur evocando il moto incessante delle onde, gli 
echi della grotta e le atmosfere delle leggende gaeliche, 
l’ouverture non si limita a una descrizione naturalistica: 
l’elemento programmatico si traduce infatti in una 
costruzione musicale di straordinaria coerenza formale. 
Il brano adotta la struttura della forma sonata, 
articolandosi in esposizione, sviluppo, ripresa e coda, ma 
il tradizionale contrasto tra i temi lascia spazio a una 
scrittura fondata sulla trasformazione continua di poche 
cellule melodico-ritmiche, dalle quali si sviluppa l’intero 
discorso musicale. Ne deriva un senso di crescita 
organica, in cui i materiali tematici sembrano nascere gli 
uni dagli altri, conferendo all'opera un'unità espressiva 
che trascende il riferimento paesaggistico e testimonia 
la maturità della scrittura orchestrale mendelssohniana. 
 
Non solo l’ouverture da concerto, anche l’ouverture in 
senso stretto finisce, nell’arco dell’Ottocento, per 
emanciparsi dall’opera, quantomeno in ambito 
concertistico: basti pensare alle ouverture di Gioachino 
Rossini, presenti con grande frequenza all’interno delle 



stagioni sinfoniche. Come Rossini, anche Carl Maria von 
Weber (1786-1826) si dedicò principalmente al teatro 
musicale. La sua limitata produzione sinfonica e le 
ouverture dei lavori teatrali consentono tuttavia di 
entrare maggiormente a contatto con la sua 
straordinaria abilità nella scrittura orchestrale. Oberon è 
l’ultima opera composta da Weber, nel 1826: qui 
l’ouverture anticipa l’intera vicenda, presentando i 
principali materiali musicali che ricorrono nell’opera, e 
allo stesso tempo mantiene una sua autonomia e 
compattezza. L’apertura è affidata a un Adagio 
sostenuto, in cui tre note del corno si alternano a 
figurazioni volteggianti dei flauti che collocano la 
vicenda nel mondo del fantastico. Il richiamo del magico 
corno di Oberon, simbolo di coraggio e avventura, 
interagisce con i flauti che simboleggiano il mondo delle 
fate su cui regnano Oberon e Titania. All’Adagio si lega, 
con una transizione armonicamente audace, il fulcro 
dell’ouverture, Allegro con brio, dal carattere 
decisamente più spigliato. Qui emergono nuovi temi 
che caratterizzano invece l’amore e le avventure 
dell’altra coppia di personaggi, Huon e Rezia. Il 
fantastico e il reale si uniscono: ai materiali tematici che 
accompagnano le peripezie dei due innamorati si 
affiancano i richiami al reame delle fate – riappaiono 
talvolta il motivo del corno e le figurazioni dei flauti –, in 
un’orchestrazione che presenta un’ampia varietà 
timbrica.  
 



Molti compositori romantici esaltarono Weber come 
primo musicista veramente romantico, nonché 
fondatore dell’opera nazionale tedesca. Fra questi, ci fu 
Robert Schumann (1810-1856), autore dell’ouverture di 
Genoveva op. 81 (1847-48). Al contrario di Weber, 
Schumann è maggiormente ricordato per la sua 
produzione strumentale, sinfonica e soprattutto 
pianistica, pur avendo composto alcune pagine vocali 
degne di nota, tra cui Genoveva, la sua unica opera per 
il teatro. Con questo lavoro, Schumann inverte la prassi 
componendo il brano introduttivo non a opera 
terminata – come l’ouverture di Oberon, conclusa a tre 
giorni dalla prima rappresentazione –, ma prima della 
sua stesura: ci sono infatti svariate testimonianze di 
esecuzioni della sola ouverture antecedenti alla prima 
rappresentazione del dramma musicale. Per questo 
motivo, nel lavoro schumanniano non si individuano 
specifici riferimenti ai temi dell’opera, piuttosto delle 
reminiscenze di andamenti e atmosfere.  
 
Il soggetto dell’opera si basa sulla leggenda dell’eroina 
medievale Genoveva di Brabante. Quando Siegfried, 
marito di Genoveva, decide di partire per una crociata, 
affida la moglie alle cure del suo fidato servo Golo. 
Durante l’assenza del marito, Genoveva subisce le 
attenzioni ossessive del servo, respingendole con 
fermezza tanto da suscitare in Golo il desiderio di 
vendetta. Siegfried è ingannato dal servo, che lo informa 
della presunta infedeltà della moglie arrivando ad 
accusarla di adulterio: tuttavia il tradimento di Golo 



viene svelato, Genoveva è salva dall’imminente 
esecuzione e la coppia può ricongiungersi felicemente.  
 
Nella sua lenta progressione da un cupo do minore al 
trionfante do maggiore finale, l’ouverture ricalca e 
anticipa la parabola della vicenda. Schumann riprende 
dal precedente di Weber non solo l’estetica e 
l’espressività tipicamente romantiche, ma anche la 
struttura: la prima sezione – Langsam, ossia Lento – 
presenta un andamento calmo e sonorità che 
restituiscono un’atmosfera piuttosto misteriosa. La 
seconda parte – Leidenschaftlich bewegt, cioè Molto 
appassionato –, è caratterizzata invece dal rapido e 
incalzante tempo ternario, in cui le varie famiglie di 
strumenti si alternano nell’esposizione di nuovi 
materiali tematici che alludono, senza vere e proprie 
citazioni, a personaggi o a situazioni del racconto.  
 
Il viaggio alla scoperta del sinfonismo ottocentesco si 
chiude con la Sinfonia n. 2 in Re maggiore op. 73 di 
Johannes Brahms (1833-1897), eseguita in apertura del 
concerto di oggi. Rispetto alla prima, che aveva 
impegnato il compositore per circa vent’anni, la 
seconda sinfonia venne scritta piuttosto velocemente, 
nell’arco dell’estate del 1877, e fu eseguita per la prima 
volta nel dicembre dello stesso anno. La concezione alla 
base dell’intera composizione è la presenza di un motivo 
di quattro note, una «sostanza» – come la definisce il 
musicologo Antonio Rostagno – che attraverso un 
processo di variazione continua dà vita a nuovi materiali 



musicali. Questa tecnica compositiva, definita per la 
prima volta ‘variazione in sviluppo’ da Arnold 
Schönberg, diviene uno degli elementi distintivi del 
sinfonismo brahmsiano.  
 
L’Allegro non troppo si apre proprio con la cellula di 
quattro note, affidata al registro grave di violoncelli e 
contrabbassi, alla quale si lega un secondo motivo, 
esposto dai fiati, già derivato dal primo. I due si 
affiancano e si intersecano fino a sfociare nel primo vero 
tema della forma sonata, esposto dai violini, ennesima 
elaborazione della «sostanza» iniziale. Anche con l’arrivo 
del secondo tema, che appare per la prima volta con i 
violoncelli, i due segmenti iniziali non scompaiono, ma 
anzi intervengono nel tessuto musicale e si rendono 
protagonisti dello sviluppo centrale e soprattutto della 
coda, dove la scrittura brahmsiana raggiunge un apice 
di lirismo ed espressività.  
 
Il movimento successivo, Adagio non troppo, presenta 
un tema lirico affidato ancora ai violoncelli, 
caratterizzato da una scala discendente iniziale dalla 
quale si sviluppa l’intero movimento. Il lungo e disteso 
tema iniziale si costruisce a partire da frammenti 
musicali che affiancati l’un l’altro a formare una melodia 
continua e molto espressiva. Il terzo movimento, 
Allegretto grazioso (Quasi andantino) è uno Scherzo 
che si fonda su un tema pastorale esposto dagli oboi 
nelle prime battute. Seguono due trii, entrambi in 
Presto ma non assai, che si sviluppano a partire da due 



variazioni del tema principale dello Scherzo, pur in 
andamenti più vivaci e brillanti.  
 
Il movimento conclusivo, Allegro con spirito, assume il 
ruolo di sintesi dei precedenti, soprattutto per il forte 
richiamo al motivo iniziale, a quella «sostanza» che aveva 
caratterizzato il primo movimento ed era ricomparsa 
sporadicamente nei successivi. Il primo tema è infatti 
derivato dal motivo di quattro note con cui si apre la 
sinfonia. Il movimento si sviluppa in una forma sonata 
nella quale la scrittura brahmsiana è arricchita dal 
recupero delle tecniche del contrappunto bachiano.  
 
Con Brahms il sinfonismo romantico vive una trionfante 
rifioritura: il compositore eredita la tradizione sinfonica 
austro-tedesca, ponendosi allo stesso tempo come 
punto di riferimento per i successivi sviluppi della 
scrittura orchestrale.  
 
 
 
 
 
 
 
 
Il testo di Francesco Bacherini, incluso nel presente 
programma di sala, è stato realizzato grazie alla 
collaborazione con il Corso di Laurea magistrale in 
Musicologia della Sapienza Università di Roma. 



 
 
 
 
 
 
 
 
 
 
 
 
 
 
 
 
 
 
 
 
 
 
 

Focus dedicato a Hans Werner Henze 
in occasione centenario della nascita 

 
Saggio introduttivo di  

Gastón Fournier-Facio 

LA PRESA DI COSCIENZA. 
LA DENUNCIA. 

L’UTOPIA DI UNA BLUMENFEST 
Leggi qui 

 

Introductory essay by  

Gastón Fournier-Facio 
 

THE COMING TO AWARENESS. 
THE DENUNCIATION. 

THE UTOPIA OF A BLUMENFEST 
Read here 

 
 

 



BIOGRAFIE 
 
Luciano Acocella ha studiato al Conservatorio S. Cecilia 
di Roma e alla Royal Academy of Music di Copenhagen, 
perfezionandosi presso l’Accademia Chigiana, 
l’Accademia di Santa Cecilia e alla Kondrašin 
Masterclass. È stato premiato ai Concorsi “Prokof’ev” e 
“Mitropoulos” dando inizio a un’intensa attività, che lo 
vede dirigere l’Orchestre Nationale de France, 
l’Orchestre Philharmonique de Montecarlo e de 
Marseille, l’Orchestre du Capitol de Toulouse, St. 
Petersburg e Moscow Philharmonic, Tokyo 
Philharmonic, Danish Radio Symphony e l’Orquestra 
Sinfonica de Galizia, Orchestra della Fenice, del T. 
Comunale di Bologna, l’Orchestra da Camera di Padova 
e del Veneto, l’ORT, l’Orchestra Toscanini, l’Orchestra 
Sinfonica Siciliana e altre. Nel 2000 il debutto operistico 
a Copenhagen con The Rape of Lucretia di Britten, in 
seguito ha diretto in numerosi teatri in Italia, Germania, 
Francia, Russia, Corea, Cina, Giappone e USA.  Ospite di 
vari Festival, negli ultimi anni ha svolto gran parte della 
sua attività al Festival Rossini in Wildbad, dove ha 
registrato numerosi CD. Dal 2011 al 2014 è stato Direttore 
Musicale dell’Opera de Rouen Normandie. Da più di 12 
anni collabora con France 3 TV al Teatro Antico di 
Orange. Dal 2022 insegna alla Scuola dell’Opera del 
Teatro Comunale di Bologna. Ha recentemente diretto 
un concerto sinfonico al Maggio Musicale Fiorentino e 
Gianni Schicchi al teatro Pavarotti di Modena. 
È docente presso l’Accademia Chigiana dal 2016.  



 
L’Orchestra Fondazione Luciano Pavarotti è sorta per 
onorare l’eredità artistica del celebre tenore, portando 
avanti la sua visione di una musica senza confini, che 
mescola tradizione e innovazione, popolarità e cultura. 
Composta da giovani musicisti di talento, l’orchestra 
unisce solide basi classiche con l’apertura verso nuovi 
linguaggi musicali. La sua missione è diffondere 
l’eccellenza della tradizione concertistica italiana nel 
mondo, ispirandosi al Maestro Pavarotti. 
L’orchestra, che ha debuttato nel 2024, propone un 
programma artistico che combina la musica classica 
con nuovi stili, collaborando con artisti internazionali e 
istituzioni prestigiose. 
Particolare attenzione è dedicata alla Modern Classical, 
un genere che fonde la tradizione con sonorità 
moderne, rivolgendosi a un pubblico variegato e 
curioso, portando avanti il messaggio dell’universalità 
della musica come linguaggio che unisce, aggrega, 
accoglie e diffonde. 
Direttore artistico è il Maestro Matteo Parmeggiani. 
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