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Carl Maria von Weber (1786-1826) 
Oberon. Ouverture (1826)    

Adagio sostenuto - Allegro con fuoco

Durata: 9’ ca.

Ultima esecuzione Rai a Torino:
25 febbraio 2021, Ryan McAdams

Wolfgang Amadeus Mozart (1756-1791)
Concerto n. 21 in do maggiore 
per pianoforte e orchestra, K 467 (1785)

Allegro maestoso
Andante
Allegro vivace assai

Durata: 29’ ca.

Ultima esecuzione Rai a Torino: 
 16 maggio 2002, Gérard Korsten, Rudolf Buchbinder

––––––––––––––––––––––––––––––––––––––––––-

Johannes Brahms (1833-1897)
Sinfonia n. 1 in do minore, op. 68 (1876)
Un poco sostenuto - Allegro
Andante sostenuto
Un poco Allegretto e grazioso
Adagio - Più Andante - Allegro non troppo, 
ma con brio - Più allegro

Durata: 45’ ca.

Ultima esecuzione Rai a Torino:
7 aprile 2022, Daniel Harding

Il concerto di giovedì 5 febbraio è trasmesso 
in diretta su Rai Radio 3 per Il Cartellone 
di Radio 3 Suite e in differita sul circuito 
Euroradio.



Carl Maria von Weber
Oberon. Ouverture

I suoni del sovrannaturale
C’è sempre un misterioso senso della natura nella musica 
di Carl Maria von Weber. Non è una semplice vocazione alla 
pennellata paesaggistica, ma una capacità di penetrare a 
fondo nella spiritualità del mondo all’aria aperta: auscultare 
l’anima nascosta di ciò che non si può vedere, né toccare. 
Succede nel Freischütz (Franco cacciatore), con il suo mondo 
double face a metà tra le ampie vedute del giorno e le sinistre 
prospettive della notte; succede nell’Euryanthe, tra i castelli 
e le foreste in cui si agitano le emozioni dei personaggi prin-
cipali; e succede anche nell’Oberon, con il suo complesso 
connubio di storia, mito e vicende fiabesche.
L’opera fu composta nel 1826. Weber era arrivato all’ultimo 
anno di vita; la tisi se lo sarebbe portato via proprio duran-
te le ultime recite. La commissione era venuta dal Covent 
Garden di Londra: una splendida sede in cui presentare il 
nuovo volto dell’opera tedesca. Per Weber era un’occasione 
da non perdere; Euryanthe, con la sua forma rivoluzionaria, 
aveva lasciato perplesso il pubblico di Vienna nel 1823; Obe-
ron poteva riportare la fama di Weber ai livelli del Freischütz, 
quando tutto il mondo musicale tedesco si era inchinato al 
battesimo dell’opera romantica. Solo il soggetto, tratto dal 
poema di Christoph Martin Wieland (1780), sembrava un po’ 
rischioso: la storia di Carlo Magno, mescolata all’Oriente do-
rato delle Mille e una notte, nonché allo Shakespeare fiabe-
sco del Sogno di una notte di mezza estate e della Tempesta; 
una vicenda di fedeltà amorosa messa alla prova, nella quale 
non si contano i cambi di scena e i personaggi secondari. 
Il libretto di James Robinson Planché era una fantasticheria 
collettiva che non lasciava spazio all’approfondimento psi-
cologico. Ma Weber, in quell’ingarbugliato tessuto di eventi 
disparati, riuscì a trovare una componente unitaria: quel sen-
so del fiabesco, che negli stessi anni stava investendo anche 
l’immaginazione di Mendelssohn (l’ouverture per il Sogno di 
una notte di mezza estate era nata pochi mesi prima).
L’ouverture ci racconta proprio questo: il richiamo del cor-
no di Oberon, intervallato dalle frizzanti bollicine dei legni, 



è esattamente quella pennellata magica che fa luccicare gli 
occhi ai lettori di fiabe; musica che ci descrive il sovrannatu-
rale, ciò che abita solo entro i confini immateriali dell’immagi-
nazione; un timbro già ampiamente esplorato nel Freischütz 
ci invade con quella magica sensazione da “c’era una volta”, 
che solo le storie di fate sanno riprodurre. Nemmeno l’irruen-
za dell’Allegro riesce a scalfire l’impressione di leggerezza 
atmosferica, che continua ad aleggiare in orchestra.
La scrittura lascia spazio al suono argentato degli archi, na-
turalmente, ma anche al timbro scintillante dei legni. Su tutti 
emerge la voce del clarinetto, proprio quello strumento che 
con Weber stava diventando un protagonista assoluto del 
romanticismo.

Un parente di Mozart
Nono figlio di Franz Anton, Carl Maria von Weber discende-
va da una famiglia di recente nobiltà, stabilitasi nella regione 
dell’Holstein. L’interesse per la musica era sempre stato una 
costante di casa Weber, che fin dal Settecento aveva frequen-
tato molto da vicino il mondo musicale. Tra i nomi più celebri 
si ricordano le due cantanti Aloysia (1761-1839) e Konstanze 
(1762-1842), che si distinsero, oltre che per le loro qualità vo-
cali, anche per i rapporti instaurati con Wolfgang Amadeus 
Mozart. Aloysia fu il primo e infelicissimo amore di Mozart, 
all’epoca del viaggio a Mannheim nel 1777; mentre Konstanze 
divenne sua moglie nel 1782 a Vienna. Fu questo matrimonio 
a rendere di fatto Carl Maria e i suoi fratelli lontani parenti di 
Mozart.

Andrea Malvano
(dagli archivi Rai – programma di sala del 14 gennaio 2010)

Wolfgang Amadeus Mozart
Concerto n. 21 in do maggiore per pianoforte e orchestra, K 467

L’unica testimonianza inerente al Concerto K 467 è una lette-
ra di Leopold Mozart con la quale informa la figlia che esso 
venne eseguito da Wolfgang il 12 marzo 1785, ossia tre giorni 
dopo il completamento della partitura, con grande successo.



L’opera è in corrispondenza con il Concerto n. 20 in re mino-
re, che lo precede di appena quattro settimane: se questo 
rispecchia un risveglio della coscienza, con tutte le sue impli-
cazioni di serietà e di dolore, con una persistente inclinazio-
ne al tono minore, e un melodizzare strettamente connesso a 
stati d’animo di melanconia o di disperazione, il Concerto in 
do maggiore K 467, che impiega lo stesso corpo strumentale 
delle grandi occasioni, è in prevalenza luminoso e festoso. Di 
comune i due concerti hanno il periodare sinfonico, con fre-
quenti punti di contatto e di compenetrazione fra pianoforte 
e orchestra, ma il Concerto in do maggiore permette al solista 
un ampio margine di virtuosismo e di indipendenza melodica. 
Nel primo movimento, Allegro maestoso, le due regolamentari 
esposizioni della forma-sonata, rispettivamente orchestrale e 
pianistica, si basano su temi diversi, anche se l’unità dell’insie-
me è assicurata dallo scambio frequente delle parti e dalla pre-
senza di un motivo che serpeggia per tutto il brano.
Il tema principale viene esposto dall’orchestra ed è compo-
sto di vari motivi, il primo dei quali è cauto e ironicamente 
pauroso, e sfocia in una frase energica dei fiati riuniti, impa-
rentata con la musica del Don Giovanni (inizio dell’Allegro 
nell’ouverture). Dalla farsa si passa al tono epico e, con l’ele-
gante secondo tema esposto da corni e trombe, a quello ca-
valleresco. Il preludio orchestrale prevede ancora varie figure 
melodiche, una delle quali, introdotta da una salita cromatica 
del flauto, ha il carattere e la compiutezza di un terzo tema.
L’esposizione pianistica inizia con una sorta di toccata, se-
guita da una fantasia libera, contemporaneamente melodica 
e virtuosistica, dalla quale scaturisce un tema su note lun-
ghe, scuro e massiccio. Il solista esegue poi un movimento 
ondulato di semicrome che ad un certo punto si organizzano 
in un quinto soggetto straordinariamente modellato che vie-
ne ripreso dall’orchestra e raggiunge il suo culmine quando il 
pianoforte si rinnesta con passione nel discorso. 
Il secondo movimento, Andante, potrebbe essere considera-
to un notturno, tanto delicate e ombreggiate sono le visioni 
che esso evoca, usando i mezzi consueti della poetica mu-
sicale settecentesca applicata ai movimenti lenti di sinfonie 
e concerti. È caratterizzato da una doppia esposizione con 
due soggetti non molto dissimili: il primo, presentato dai vio-



lini, è una linea spezzata ascendente e si appoggia sulle note 
dell’accordo di fa maggiore; il secondo tema, pure frastagliato 
e su note lunghe, confluisce in uno struggente segmento di 
crome legate, e caratterizza da solo, per il calore del sentimen-
to espresso, l’intero movimento. Il pianoforte ripete docilmente 
lo stesso discorso con tutta una gamma di accompagnamenti 
degli archi o dei fiati, inserendo, fra primo e secondo tema, fra-
si di una cantabilità tanto distesa quanto libera. 
L’atteggiamento spirituale di apertura alla vita trova riscontro 
nell’esultanza del rondò finale, Allegro vivace assai. Basato 
su un brioso motivo cromatico, il refrain è pronunciato som-
messamente dai violini e ribadito dal pianoforte. L’orchestra 
lo sottopone poi ad una prima elaborazione, pervenendo 
a sequenze affermative con il concorso di tutte le voci, non 
escluse trombe e timpani.
Accanto al solista, continuamente sollecitato a variare in 
senso umoristico il danzante motivo, sono di scena, diversa-
mente combinati fra loro in un pittoresco girotondo timbrico, 
fagotto, corni, oboi e flauto. Per la sua omogeneità tematica 
questa pagina, forse scritta di getto, appare come una sor-
prendente, quasi impertinente conclusione per un’opera che 
è artisticamente e moralmente molto impegnata.

Giuseppe Parisi
(dagli archivi Rai – programma di sala del 16 maggio 2002)

Johannes Brahms
Sinfonia n. 1 in do minore, op. 68

Presentata al pubblico il 4 novembre 1876 a Karlsruhe, la Pri-
ma Sinfonia di Johannes Brahms ebbe un viatico abbastan-
za imbarazzante: la definizione di “Decima di Beethoven” da 
parte del grande direttore e pianista Hans von Bülow. Magari 
Brahms lì per lì ne ebbe piacere: proprio parlando della diffi-
coltà di comporre una sinfonia dopo Beethoven aveva con-
fidato quanto gli pesasse sentirsi alle spalle “la presenza di 
un gigante come quello”. E tutta la sua storia di compositore 
testimoniava come per lui la sinfonia costituisse il traguardo 
più alto e impegnativo: aveva già tentato di scriverne una 



negli anni Cinquanta, subito dopo aver ricevuto da Robert 
Schumann l’incoraggiamento determinante e rimasto cele-
bre; ma presto il progetto era fallito. Parte del materiale già 
steso era stato riciclato nel Concerto op. 15 per pianoforte e 
orchestra, in un contesto formale meno condizionato da mo-
delli storici illustri, e più tardi addirittura nel Requiem tedesco, 
sostituendo all’obbligo di trovarsi la strada da sé implicito 
nella forma assoluta la più soccorrevole guida esterna fornita 
dal testo. Ci aveva riprovato nel 1862, abbozzando appunto la 
futura Prima, ma una nuova crisi di sfiducia lo aveva fermato.
Certo Brahms non era stato il solo ad avvertire il problema 
della continuazione in età romantica delle grandi forme del 
classicismo: specialmente se gravate della carica di signifi-
cati che appunto l’esempio di Beethoven aveva attribuito alla 
sinfonia, in quanto ritratto a tutto tondo di un autore, del suo 
pensiero musicale, della sua visione del mondo perfino, e 
con l’ulteriore complicazione determinata dal grande svilup-
po ottocentesco dell’orchestra, ricca ormai di un potenziale 
coloristico e timbrico fortemente esposto alle tentazioni di 
un facile descrittivismo e della musica a programma. L’ul-
tima grande sinfonia espressa dalla tradizione germanica 
era venuta nel 1850, con la Renana di Schumann, seguita un 
anno più tardi dalla rielaborazione della Quarta. Poi niente di 
rilevante fino ad Anton Bruckner, con la Prima (1865-1866), 
peraltro pressoché ignota all’epoca, e il buon successo vien-
nese della Seconda, nel 1873.
Adesso Brahms a quarant’anni suonati, forte di una lunga 
consuetudine con le grandi forme nel campo della musica 
da camera e di una familiarità con l’orchestra maturata anche 
attraverso le Serenate, le pagine sinfonico-corali e le recenti 
Variazioni su un tema di Haydn, aveva portato a termine la sua 
Prima, sfruttando soprattutto le vacanze estive a Münster-
am-Stein. Un lavoro tormentato da mille incertezze ma anche 
dall’aspirazione profonda a una costruzione solida e oggetti-
va, capace di contenere esigenze espressive di grande por-
tata, stati d’animo trascoloranti, pulsioni emotive di estrema 
intensità e mutevolezza. Un’etica del creare che pareva non 
potersi accontentare mai e richiedere sempre maggiore ela-
borazione e densità di sviluppi, sempre più fitte trame com-
positive, in un’idolatria della difficoltà e dell’impegno tecnico 



che a volte può sembrar nata da una sorta di sofferenza psi-
cologica. Problemi che però stanno anche all’origine dei tratti 
più fascinosi di quest’opera. Da un lato abbiamo l’impegno 
costruttivo imposto dalla volontà, quasi da un senso del do-
vere di fronte alla storia; dall’altro, l’effusione lirica di uno spi-
rito irresistibilmente portato a riflettere sugli stati d’animo più 
mutevoli, su caleidoscopi di emozioni che sembravano ancora 
chiedere alla musica quel che la parola non sapeva dire. Un 
contrasto anche drammatico, nella Prima meno che altrove na-
scosto dietro la pulizia formale di un artigianato sereno.
Il primo movimento ha otto temi, tre principali e cinque se-
condari, strettamente legati fra loro, annunciati nell’introdu-
zione e poi affermati in una lunga esposizione. Da questi si 
sviluppa un edificio complesso, in un clima prevalentemen-
te tragico. Un tessuto ritmico movimentato genera continua 
inquietudine, l’orchestrazione è prevalentemente scura. Al-
tre prospettive nei due tempi centrali: all’alternanza classica 
lento - Scherzo Brahms sostituisce una coppia di movimenti 
più omogenea. L’Andante sostenuto non ha le ambizioni 
espressive del grande Adagio tardoromantico, ma scorre 
con relativa tranquillità: la strumentazione privilegia archi e 
legni, timpani e ottoni intervengono di rado, giusto per am-
pliare il ventaglio dei colori. Un’effusione composta di affetti 
decorata dai soli lirici del violino, un intimismo quasi liede-
ristico. Un alleggerimento ulteriore nel terzo tempo: quasi 
un intermezzo, con melodie eleganti e prospettive timbriche 
preziose create dal dialogo fra gli strumenti, in un clima quasi 
pastorale, anche se con qualche addensamento transitorio 
del tessuto orchestrale. Simmetricamente al primo movimen-
to, il Finale torna al drammatismo sinfonico, ma proponendo 
una soluzione in positivo. Con una teatralità abbastanza rara 
per Brahms, un Adagio esteso e pieno di tensioni armoniche 
crea un clima di sospensione e di attesa, quasi solenne, pre-
parando con esposizioni deformate e frammentarie il tema 
principale del movimento. Un rullo del timpano annuncia un 
secondo episodio, Più andante, in maggiore: un richiamo de-
gli ottoni, idealmente in lontananza, al quale fa eco il flauto, 
interrotto da un breve corale, evocazione della Germania lu-
terana da cui Brahms proveniva, e finalmente, dopo tanta at-
tesa, l’Allegro non troppo. Facile riconoscere nel primo tema 



un frammento dell’Inno alla gioia della Nona di Beethoven, 
trasformato quasi in una marcia e in contrapposizione al suo 
modello ideale affidato ai soli strumenti. Difficile decidere 
se ci sia da leggerci una blanda polemica nei confronti del 
grande e tanto temuto maestro, o una punta di acidità verso 
un Richard Wagner portato a esaltare la Nona proprio perché 
giunta ad accogliere le voci e la parola anziché accontentar-
si dell’astrattezza del suono strumentale. Con questo tema e 
quelli che gli si affiancano Brahms costruisce un edificio so-
lenne, coronamento di uno sforzo compositivo consapevol-
mente destinato a fare epoca.

Daniele Spini
(dagli archivi Rai – programma di sala del 7 aprile 2022)



È Direttore Musicale dell’Orchestra Sinfonica di Milano da 
settembre 2024. Durante la sua primissima stagione, ha diret-
to l’orchestra nella prima apparizione internazionale sotto la 
sua direzione artistica al Rheingau Music Festival, e porterà 
l’orchestra anche al KKL di Lucerna.
Oltre al suo impegno a Milano, la stagione 2025/2026 vede 
Tjeknavorian esibirsi con la Malmö Symphony Orchestra 
e tornare ad esibirsi con la Royal Stockholm Philharmonic 
Orchestra, l’Orchestra della Toscana, i Dresdner Philharmo-
niker, i Grazer Philharmoniker e l’Orchestre Philharmonique 
de Monte Carlo. Debutta inoltre nell’opera con Un Ballo in 
Maschera al Maggio Musicale Fiorentino e ne Le nozze di Fi-
garo con la regia di Claus Guth al Teatro dell’Opera di Roma.
Nelle ultime stagioni, ha diretto, tra gli altri, la Filarmonica del-
la Scala, la Royal Stockholm Philharmonic Orchestra, la SWR 
Symphonieorchester, i Bremer Philharmoniker, la Helsinki 
Philharmonic Orchestra, la DR Symfoniorkestret di Copena-
ghen, la Dresdner Philharmonie, la hr-Sinfonieorchester di 
Francoforte, i Wiener Symphoniker, l’Orchestra della Radio di 
Berlino, l’Antwerp Symphony Orchestra, i Luzerner Sinfonie-
orchester, la Gürzenich Orchestra di Colonia, l’Orchestra del-
la Toscana e l’Orquesta Sinfónica de RTVE. Ha inoltre diretto 
l’ORF (l’Orchestra della Radio di Vienna) in un’esecuzione in 
forma di concerto dell’operetta di Johann Strauss Il Pipistrello 
al Musikverein di Graz.
Prima di intraprendere la carriera di direttore d’orchestra, 
Tjeknavorian si è affermato a livello internazionale come vio-
linista solista, esibendosi nelle sale da concerto più rinomate 
del mondo al fianco di molti dei principali musicisti del no-
stro tempo. Suona un violino di Antonio Stradivari (Cremona 
1698), generosamente concesso in prestito da un mecenate 
della Beare’s International Violin Society.
Emmanuel Tjeknavorian è vincitore del Premio Abbiati e di 
un OPUS Klassik Award e ha pubblicato diverse registrazio-
ni come violinista e direttore d’orchestra. Dal 2017 conduce 
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il programma radiofonico mensile Der Klassik-Tjek su Ra-
dio Klassik Stephansdom di Vienna. Durante il programma, 
discute di musica classica con personalità di spicco di altri 
settori e dimostra la sua passione per la ricerca di modi per 
rendere la musica accessibile a un pubblico più vasto. È inol-
tre coinvolto in numerosi progetti di promozione di giovani 
musicisti. Da diversi anni collabora strettamente con la Filar-
monica d’Archi Tedesca, l’ensemble delle scuole di musica 
tedesche.

Foto di Lukas Beck



Grazie alla sua sensibilità musicale innata e naturalezza ar-
tistica, il pianista ventiseienne Mao Fujita ha già impressio-
nato molti musicisti di spicco contraddistinguendosi come 
uno di quei talenti speciali che si incontrano raramente, a 
suo agio sia con Mozart, sia con il grande repertorio roman-
tico. Il New York Times ha scritto: “Non appena le sue dita 
hanno toccato i tasti, onde di filigrana ariosa, splendida-
mente modellate e realizzate, sono emerse in flussi quasi 
continui” in occasione del suo debutto negli Stati Uniti alla 
Carnegie Hall nel gennaio 2023.
Nato a Tokyo, Mao Fujita era ancora studente del Collegio 
Musicale di Tokyo nel 2017, quando ha vinto il Primo Pre-
mio al prestigioso Concours International de Piano “Clara 
Haskil” in Svizzera, insieme al Premio del Pubblico, al Prix 
Modern Times e al Prix Coup de Coeur, che lo hanno por-
tato all’attenzione della comunità musicale internazionale. 
È stato in seguito vincitore anche della Medaglia d’Argento 
al Concorso Čajkovskij di Mosca nel 2019, occasione in cui 
le sue speciali qualità musicali hanno ricevuto un’attenzione 
eccezionale da una giuria di musicisti di spicco.
Nella stagione 2025/2026, Mao Fujita continua la sua serie 
di esibizioni di grande effetto nei principali festival e sale 
da concerto di Europa, America e Asia, tra cui i Festival di 
Salisburgo, Vienna, Parigi, Roma, Lussemburgo, Amburgo, 
Dortmund, Gstaad, Varsavia, Tenerife, Lisbona, Copena-
ghen, Lione e Aix-en-Provence, oltre a una tournée di reci-
tal in Nord America con esibizioni a New York, Cleveland, 
Boston, Minnesota, San Francisco, Vancouver e San Diego. 
Tra gli appuntamenti salienti della stagione figurano anche 
tournée in Asia e in Europa con la Filarmonica della Sca-
la (direttore Chung Myung-whun), la Deutsche Kammer-
philharmonie di Brema (direttore Paavo Järvi), l’Orchestre 
Philharmonique de Radio France (direttore Jaap van Zwe-
den) e la Royal Philharmonic Orchestra (direttore Vasilij 
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Petrenko). Inoltre, debutta con la Boston Symphony Orche-
stra, la Toronto Symphony Orchestra, l’Orchestra Sinfonica 
KBS, la Filarmonica di Oslo, l’Orchestra Sinfonica Nazionale 
Danese e l’Orchestre de Chambre de Lausanne; torna poi 
ad esibirsi con l’Orchestra Filarmonica Ceca, la Gewan-
dhausorchester, l’Orchestra Sinfonica di Vienna, la Deut-
sches-Symphonieorchester di Berlino e l’Orchestre Natio-
nal du Capitole de Toulouse.
Mao Fujita ha debuttato con direttori del calibro di Semyon 
Bychkov, Riccardo Chailly, Elim Chan, Myung-Whun Chung, 
Christoph Eschenbach, Daniele Gatti, Manfred Honeck, Ja-
kub Hrůša, Marek Janowski, Andris Nelsons, Petr Popelka, 
Lahav Shani, e Kazuki Yamada, esibendosi con orchestre 
quali la Royal Concertgebouw Orchestra, l’Orchestra del 
Festival di Lucerna, l’Orchestra Sinfonica della Radio Bava-
rese, i Münchner Philharmoniker, la hr-Sinfonieorchester, la 
Los Angeles Philharmonic, la Cleveland Orchestra, la Na-
tional Symphony Orchestra di Washington, la Philharmonia 
Orchestra, la NHK Symphony Orchestra, la Yomiuri Nippon 
Symphony Orchestra e la Tokyo Metropolitan Symphony 
Orchestra. Mao Fujita è anche un ricercato partner di musi-
ca da camera e ha lavorato con artisti del calibro di Renaud 
Capuçon, Leonidas Kavakos, Emanuel Ax, Kirill Gerstein, 
Antoine Tamestit, Kian Soltani e il Quartetto Hagen.
Mao Fujita registra in esclusiva per Sony Classical Interna-
tional. Nell’ottobre 2022, il suo attesissimo album di debutto 
con questa etichetta, una registrazione in studio dell’inte-
grale delle Sonate per pianoforte di Mozart, è stato pubbli-
cato ottenendo unanime successo per i suoi mondi sonori 
trasparenti e l’interpretazione ricca di vividi dettagli. Mao 
Fujita ha poi eseguito l’intero ciclo di Sonate al Festival di 
Verbier, alla Wigmore Hall e nelle principali sale da concer-
to del Giappone. Il suo secondo album con Sony Classical, 
un set ambizioso e di ampio respiro intitolato 72 Preludes, 
celebra i 24 Preludi di Chopin, Scriabin e Yashiro ed è stato 
pubblicato nell’autunno del 2024.
Mao Fujita ha iniziato a prendere lezioni di pianoforte all’età 
di tre anni, vincendo il suo primo premio nel 2010 al World 
Classic di Taiwan, per vincere poi il Concorso Pianistico In-



ternazionale Rosario Marciano di Vienna (2013), il Concorso 
Mozart per Giovani Musicisti di Zhuhai (2015) e il Concorso 
Pianistico Internazionale “Gina Bachauer” (2016).
Mao Fujita è membro della serie Junge Wilde della Konzer-
thaus di Dortmund dalla stagione 2024/2025.

Foto di Eiichi Ikeda



Partecipano al concerto

Violini primi
*Alessandro Milani 
(di spalla)
°Paolo Manzionna
Constantin Beschieru
Lorenzo Brufatto
Irene Cardo
Roberto D’Auria
Valerio Iaccio
Sawa Kuninobu
Giulia Marzani
Martina Mazzon
Alice Milan
Enxhi Nini
Matteo Ruffo
Magdalena Valcheva

Violini secondi
*Roberto Righetti
°Antonella D’Andrea
°Cecilia Michieletto
Pietro Bernardin
Roberta Caternuolo
Raffaele Fuccilli	
Arianna Luzzani
Marco Mazzucco
Cecilia Merli
Tina Vercellino
Demian Baraldi
Olga Beatrice Losa

Viole
*Luca Ranieri
°Giulia Panchieri
°Matilde Scarponi
Giovanni Matteo Brasciolu
Nicola Calzolari

Giorgia Cervini
Riccardo Freguglia
Davide Ortalli
Lizabeta Soppi
Greta Xoxi

Violoncelli
*Luca Magariello
°Ermanno Franco
Stefano Blanc
Pietro Di Somma
Amedeo Fenoglio
Francesca Fiore
Michelangiolo Mafucci
Carlo Pezzati

Contrabbassi
*Gabriele Carpani
°Antonello Labanca
Alessandro Belli
Friedmar Deller
Cecilia Perfetti
Vincenzo Antonio Venneri

Flauti
*Gregorio Tuninetti
Fiorella Andriani

Oboi
*Francesca Rodomonti
Nicola Scialdone

Clarinetti
*Enrico Maria Baroni
Salvatore Passalacqua



Fagotti
*Alexander Grandal 
Hansen-Schwartz
Cristian Crevena

Controfagotto
Bruno Giudice

Corni
*Ettore Bongiovanni
Marco Panella
Marco Peciarolo
Mattia Venturi

Trombe
*Marco Braito
Ercole Ceretta

Trombone contralto
*Diego Di Mario

Tromboni
*Diego Di Mario
Devid Ceste
Gianfranco Marchesi

Timpani
*Gabriele Bartezzati

*prime parti
°concertini

Alessandro Milani 
suona un violino 
Francesco Gobetti del 1711 
messo a disposizione dalla 
Fondazione Pro Canale 
di Milano.



CONVENZIONE OSN RAI – VITTORIO PARK
Tutti gli abbonati, i possessori di Carnet e gli acquirenti dei singoli concerti della 
“Stagione Sinfonica 2025/2026” dell’OSN Rai che utilizzeranno il VITTORIO PARK di 
PIAZZA VITTORIO VENETO nelle serate previste dal cartellone, vidimando il bigliet-
to del parcheggio nell’obliteratrice presente nella biglietteria dell’Auditorium Rai “A. 
Toscanini”, avranno diritto alla riduzione del 25% sulla tariffa oraria ordinaria all’atto del 
pagamento del parcheggio presso la cassa automatica.

Per informazioni rivolgersi al personale di sala o in biglietteria

www.sistemamusica.it è il nuovo portale della 
musica classica a Torino nel quale troverete notizie, 
appuntamenti e approfondimenti su concerti, 
spettacoli ed eventi realizzati in città. Dal sito è 
inoltre possibile acquistare on line i biglietti delle 
principali stagioni torinesi.

                 CONVENZIONE OSN RAI – VITTORIO PARK
Tutti gli abbonati, i possessori di Carnet e gli acquirenti dei singoli Concerti per  
la Stagione Sinfonica OSN Rai 2018-2019 che utilizzeranno il VITTORIO PARK di 
PIAZZA VITTORIO VENETO nelle serate previste dal cartellone, ritirando il tagliando 
di sconto presso la biglietteria dell’Auditorium Rai “A. Toscanini”, avranno diritto alla 
riduzione del 25% sulla tariffa oraria ordinaria.
 
Per informazioni rivolgersi al personale di sala o in biglietteria
 
Le varie convenzioni sono consultabili sul sito www.osn.rai.it alla sezione “riduzioni”.

www.sistemamusica.it è il nuovo portale della mu-
sica classica a Torino nel quale troverete notizie, 
appuntamenti e approfondimenti su concerti, spet-
tacoli ed eventi realizzati in città. Dal sito è inoltre 
possibile acquistare on line i biglietti delle principali 
stagioni torinesi.



 

Poltrona numerata: 5,00 €

DOMENICA 23 FEBBRAIO 2025
ore 10.30 

ALESSANDRO MILANI violino
FRANCESCO MATTIOLI corno
MARIE-ANGE NGUCI pianoforte

György Ligeti
Trio per violino, corno e pianoforte 
Hommage à Brahms

Johannes Brahms 
Trio per violino, corno e pianoforte op. 40 

2°2° DOMENICA 8 FEBBRAIO 2026  
ore 10.30	

METAPHŌNE CHAMBER CONSORT
ANDREA RAVIZZA  direttore
DEVID CESTE  eufonio solista

Béla Bartók 
Sonata per pianoforte BB 88 op. 80
(adattamento per ensemble da camera)

Andrea Ravizza
Doppelgänger
per Eufonio Solista, Ensemble e Live 
Electronics

Johann Sebastian Bach
Preludio e tripla fuga in mi bemolle maggiore 
BWV 552
(adattamento per ensemble da camera)



Il prossimo concerto

CONCERTO DI STAGIONE:
Poltrona numerata: 
Platea 30€ - Balconata 28€ - 
Galleria 26€ 
Abbonati 20€ - Under35 15€
Ingresso (in biglietteria la sera 
dei concerti):
Intero 20€ - Under35 9€

Biglietteria:
Auditorium Rai “A. Toscanini”
Via Rossini 15 - 10124 - Torino
Tel: 011/8104653 - 8104961
e-mail: biglietteria.osn@rai.it
acquisto online: 
bigliettionline.rai.it

13 Giovedì 12 febbraio 2026, 20.30
Venerdì 13 febbraio 2026, 20.00

MICHELE MARIOTTI direttore
KIRILL GERSTEIN  pianoforte

Anatolij Ljadov
Il lago incantato
Poema sinfonico, op. 62

Sergej Rachmaninov
Rapsodia su un tema di Paganini 
(Capriccio n. 24)  
per pianoforte e orchestra, op. 43 

Johannes Brahms
Sinfonia n. 4 in mi minore, op. 98


