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WOLFGANG AMADEUS MOZART, CONCERTO PER PIANOFORTE E ORCHESTRA N. 17 IN SOL MAGGIORE KV 453 

Nel 1781 Mozart si stabilì a Vienna con la speranza di conquistarvi spazio come 
operista. Incontrò invece molti ostacoli in un mondo che era tenuto in pugno dagli 
italiani e trovò nel pianoforte – come pianista-compositore e come maestro – il suo 
gagne-pain, la fonte di reddito che gli permetteva di sopravvivere. L’1 maggio 1784, uno 
dei più celebri operisti di scuola napoletana, Giovanni Paisiello, che tornava in patria 
dopo un lungo soggiorno alla corte della zarina Caterina II a San Pietroburgo, arrivò a 
Vienna e vi sostò per riprendere le forze. Riposò le stanche membra ma impugnò la 
penna per comporre un’opera, Il re Teodoro in Venezia, che l’imperatore Giuseppe II 
compensò lautamente. 
Mozart, che aveva conosciuto Paisiello circa dieci anni prima, a Milano, rinnovò la 
conoscenza e invitò a pranzo il celebrato maestro. 

E qui abbiamo alcuni fatti accertati e alcune ipotesi che da quei fatti nascono 
necessariamente. I fatti accertati ci attestano che Mozart andò a prendere Paisiello in 
carrozza e lo accompagnò in un sobborgo di Vienna, Mödling, dove viveva la famiglia di 
una sua allieva, Barbara Ployer. Nulla sappiamo del pranzo, che fu di certo sontuoso. 
Sappiamo del trattenimento musicale che venne offerto al maestro. Era stata 
scritturata una intera orchestra. Mozart suonò con le prime parti della compagine il 
suo Quintetto per pianoforte e fiati e con Barbara la Sonata per due pianoforti. Poi 
diresse il Concerto KV 453, eseguito da Barbara. Qui finiscono i fatti accertati. La 
domanda che inevitabilmente sorge è questa: perché Mozart, che non nuotava nell’oro, 
combinò questo pranzo con concerto? Che cosa gli era frullato in testa? La risposta che 
sembra più probabile è che Mozart volesse farsi conoscere come pianista-compositore 
e come maestro per piazzare poi una richiesta di aiuto. Paisiello andava a Napoli per 
assumervi un incarico a corte. La regina di Napoli, moglie di Ferdinando IV, era Maria 
Carolina, figlia della defunta imperatrice d’Austria Maria Teresa. Se Paisiello avesse 
detto alla regina che a Vienna c’era un pianista coi fiocchi e compositore coi fiocchi e 
maestro coi fiocchi, Maria Carolina avrebbe potuto desiderare di assumere al suo 
servizio una tale meraviglia. E se Mozart fosse stato chiamato come pianista di corte e 
maestro delle principessine, avrebbe potuto far leva sul suo incarico prestigioso per 
inserirsi in quella fucina di melodrammi che era Napoli. 

Era questo, il disegno che Mozart aveva covato? Forse sì. Anzi, sembra molto 
probabile che così fosse. Ma tutto andò in malora. Mozart assistette alla prima 
esecuzione del Re Teodoro in Venezia. Era pronto per fare i mirallegri a Paisiello ma 
venne colpito da un attacco di mal di pancia che prometteva di risolversi in una 
imponente cacarella. Invece di andare a incontrare Paisiello dovette correre a casa. Si 
rimise in salute due giorni dopo. Paisiello era già partito. Sarebbe successo qualcosa di 
positivo per Mozart, se il suo intestino non avesse fatto i capricci? Probabilmente non 
sarebbe successo niente. Paisiello era un freddo e navigato quarantaquattrenne che 
badava e sapeva badare ai suoi interessi. Il ventottenne Mozart era ancora un novellino 
e un ingenuo. La possibilità di fare una carriera di operista in Italia l’aveva persa 
quando suo padre non aveva accettato per lui la proposta di un impresario di Venezia. 
E l’occasione non si ripresentò mai. 

Il Concerto KV 453, in sol maggiore, è una commedia brillante e sentimentale 
insieme, con un sognante secondo movimento e un finale in forma di tema con 



variazioni che è come un divertissement di balletto, e con una coda nello spirito 
dell’opera buffa. La scrittura pianistica tiene evidentemente conto della solista alla 
quale il Concerto è destinato. I due precedenti Concerti, KV 450 e KV 451, sono assai più 
virtuosistici, al punto che Mozart, scrivendone al padre, disse che «fanno sudare». Il KV 
453 non fa sudare ma richiede grazia, spirito, verve, cioè tutto quello che si addice a una 
fanciulla. E il tono di commedia è accentuato dalla scrittura degli strumenti a fiato,  
che spesso e volentieri dialogano con il solista. Molti anni più tardi Pietro Lichtenthal, 
parlando dell’impiego dei fiati nei Concerti di Mozart, disse  che «questa è la specie più 
nobile e artificiale». Artificiale? Perché? Perché il ruolo dei fiati limita il ruolo del solista 
e ne fa quasi un primus inter pares. Il Lichtenthal, che scriveva negli anni Trenta 
dell’Ottocento, pensava che naturale fosse il concerto Biedermeier – di Hummel, di 
Moscheles e di tanti altri – nel quale il solista era il mattatore che occupava tutto il 
proscenio. Ci vollero molti anni, anzi, molti decenni perché la specie artificiale di 
Mozart venisse apprezzata. E solo a partire dal 1920, grazie alla genialità di Ferruccio 
Busoni, i Concerti di Mozart ebbero il loro trono nell’empireo di un genere che era 
diventato una colonna portante delle stagioni sinfoniche. 

FRANZ SCHUBERT, SINFONIA N. 8 IN DO MAGGIORE D 944 GRANDE 

L'anno 1828 andrebbe ricordato non solo per la morte di Schubert ma ancor più per la 
produzione che nel volgere di pochi mesi il musicista appena trentunenne riuscì a 
mettere insieme. Soffermandosi brevemente vengono alla memoria il Quintetto in do 
maggiore, la Sinfonia Grande, in do maggiore anch'essa, che ascolteremo in questo 
concerto, la raccolta di Lieder intitolata dall'editore Schwanengesang (Canto del cigno), 
la Messa in mi bemolle, le tre Sonate per pianoforte opera postuma in do minore, la 
minore e si bemolle maggiore e la Fantasia in fa minore op. 103 per pianoforte a 
quattro mani. Coloro che conoscono e amano la musica di Schubert sanno di trovarsi 
di fronte ad alcune delle opere più geniali non solo del loro autore ma di tutta la 
letteratura dell'Ottocento.  

La storia della Sinfonia in do Grande è così commovente che è difficile 
raccontandola evitare toni agiografici, quasi che il genio di Schubert e la bellezza della 
sua musica avessero bisogno di siffatti ex-voto. Il primo a raccontare questa storia fu 
Robert Schumann che della dimenticata sinfonia fu anche lo scopritore e a quella 
pagina così piena di commosso fervore (in uno scrittore come Schumann il fervore lo si 
può accettare) rinviamo il lettore volenteroso. Schubert dopo aver composto la sua 
sinfonia nel marzo 1828 l'aveva presentata alla viennese Gesellschaft der 
Musikfreunde. Dopo esser stata messa brevemente in prova, fu rifiutata perché era 
troppo difficile e troppo lunga. Com'è noto l'autore pochi mesi dopo moriva e la 
partitura della sinfonia restava tra le sue carte. Solo dieci anni dopo Schumann 
recatosi in viaggio a Vienna andò a visitare il fratello di Schubert e nella sua casa trovò 
il manoscritto dimenticato. Lo portò in Germania e il 21 marzo 1839 al Gewandhaus di 
Lipsia la sinfonia ebbe la sua prima esecuzione sotto la direzione di Felix Mendelssohn.  

La Sinfonia in do è quindi una opera postuma e nel senso filosofico che le è 
stato recentemente attribuito, quello cioè di esser fuori della storia, tale definizione le 
conviene benissimo. Se non fosse per l'inconfondibile inflessione schubertiana dei 
temi la sinfonia potrebbe infatti essere spostata avanti e indietro attraverso il 
panorama musicale dell'Ottocento. Questa sublime ambiguità è talvolta così intensa 

da acquistare i tratti di un archetipo: il tema cantato piano dai due corni per le prime 
otto battute della sinfonia è nella semplicità della sua linea melodica impenetrabile 
come una sfinge; si intuisce che è ricco di infinite virtualità e con un dolce sollievo si 
ascolta all'ottava battuta l'entrata dei violini che con la linea melodica resa flessuosa 
dalla terzina ci portano nel giardino di Schubert.  

In questa sinfonia apparentemente è tutto così semplice! L'intero primo 
movimento, dopo l'introduzione in tempo Andante, è interamente giocato sui ritmi 
puntati e su un leggerissimo tema di configurazione scalare ai legni, un ritmo di 
marcia dunque contro una figura da ballo popolare. Il cosmo sonoro di Mahler, 
specialmente quello della Terza Sinfonia, comincia qui. In quel disegno così lineare – 
terzine di accompagnamento, note ribattute, passi scalari uniformi – i timbri non 
cercano l'amalgama ma conservano una chiarezza di delimitazioni di tipo aurorale, 
quasi infantile. I tromboni se ne stanno in mezzo al folto della scrittura e risuonano 
maestosi, con stupendi echi, come se fossero nascosti in una foresta (anche il 
sinfonismo di Bruckner parte di qui). Il secondo movimento è un Andante con moto, 
una grande forma di Lied in cinque parti e anche qui ogni nota è indimenticabile. La 
figura ritmata dell'oboe (ancora una volta il ritmo puntato) ha un'incisività 
beethoveniana e una flessuosità schubertiana e non necessita di sviluppi, può ripetersi 
all'infinito grazie alla sottigliezza magistrale delle sue varianti, al continuo variare 
dell'illuminazione armonica. Ci sono anche tante digressioni melodiche ma non per 
arricchire la trama bensì per far oscillare l'anima dell'ascoltatore in differenti regioni 
spirituali. Il terzo movimento, Scherzo, è a differenza del precedente caratterizzato da 
un'assoluta omogeneità spirituale. Il cuore della musica batte qui serenamente dal 
principio alla fine: in maniera più vivace inizialmente e in maniera un poco più riposata 
e dolcemente sognante nel Trio così ricco di effetti di eco realizzati dalle note tenute.  

Nello Scherzo di Schubert, ritmo di 3/4, il carattere gioiosamente campestre 
risplende intatto, non v'è alcuna nube all'orizzonte e la musica vola letteralmente nei 
suoi stupendi disegni ascendenti e discendenti. Il movimento finale della sinfonia è 
concepito in un'ampia forma-sonata che pare tutta dedotta da un gioioso squillo 
iniziale. Chiosando il commento di Schumann Alfred Einstein osserva che  

Schubert qui vive ancora, o forse rivive, in quel paradiso di musica pura da cui 
Beethoven era stato cacciato.  

Einstein ha perfettamente ragione e non solo Beethoven ma tutti gli autori che 
rivolgono lo sguardo al paradiso della musica pura ci additano che questo coincide con 
la musica di Schubert.  
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nella veste di direttore-solista. Un importante ruolo lo svolge inoltre la sua attività 
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