
terminów nickel (potoczne określenie monety pięciocentowej – typowa cena biletu) 
i odeion (greckie określenie zadaszonego teatru). W latach 20. XX wieku zaczęły 
powstawać wystawne pałace filmowe (movie palaces), wzorowane na prestiżowych 
teatrach i operach. Najbardziej znani architekci tego typu budowli to John Eberson, 
Thomas Lamb, Joseph Urban i Friedrich Kiesler. Z czasem (zwłaszcza po II wojnie 
światowej) budynki kinowe stawały się skromniejsze i stawiały bardziej 
na funkcjonalność niż przepych.

Na świecie funkcjonuje wiele kin z długą tradycją. Jedno z najstarszych 
znajduje się w… Szczecinie! Część z budynków nosi wyraźne podobieństwa do sal 
teatralnych, które zwłaszcza na początku istnienia kina stanowiły silną inspirację 
dla architektów i właścicieli.

Najstarsze działające kina:

State Theatre (Washington, stan Iowa, USA)
Data otwarcia: 1897
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Źródło: 
https://commons.wikimedia.org/wiki/File:State_Theatre_-_Washington,_Iowa.jpg

Źródło:      



Cinéma Eden Théâtre (La Ciotat, France)
Data otwarcia: 1899

Plaza 1907 Cinema (Ottawa, Kansas)
Data otwarcia: 1907
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Źródło: 
https://commons.wikimedia.org/wiki/File:
Salle_de_l%27Eden_Th%C3%A9%C3%A2tre_-_2021.jpg

Źródło: 
https://commons.wikimedia.org/wiki/File:Cinema_Eden_Theatre._La_Ciotat.jpg

Źródło: 
https://www2.ljworld.com/weblogs/town_talk/
2018/mar/06/ottawa-movie-theater-owned-by-lawrence-b/

Źródło: 
https://www.travelks.com/listing/plaza-movie-theater-and-memorabilia-museum/3655/



Cinéma du Panthéon (Paryż, Francja)
Data otwarcia: 1907

Kino Pionier (Szczecin, Polska)
Data otwarcia: 1909 * 
* oficjalnie kino rozpoczęło działalność 26 września 1909 od pokazu filmów 
krótkometrażowych, chociaż wyświetlano tu filmy już wcześniej, w 1907 r.
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Źródło: 
https://www.cinemadupantheon.fr/privatisations/

Źródło: 
https://commons.wikimedia.org/wiki/File:Cin%C3%A9ma_du_Panth%C3%A9on.jpg

Źródło: 
https://visitszczecin.eu/en/entertainment/77-pionier-cinema

Źródło: 
https://discoverpomerania.pl/kino-pionier/



Film d'Art
 
Na początku XX wieku we Francji pojawiła się inicjatywa, mająca na celu podniesienie 
prestiżu kina, które wówczas uchodziło raczej za rozrywkę jarmarczną, przeznaczoną 
dla niższych warstw społecznych. „Współczesny Europejczyk używa kina, 
lecz się go wstydzi” – pisał w 1924 roku Karol Irzykowski.

Założona w 1908 roku firma Le Film d’Art postawiła sobie za zadanie wprowadzenie 
do kina nowej jakości poprzez zbliżenie go do teatru, postrzeganego niezmiennie jako 
sztuka bardziej wyrafinowana. Inicjator przedsięwzięcia, finansista Paul Laffitte, 
połączył siły z przedstawicielami Akademii Francuskiej (słynnego towarzystwa 
naukowego działającego od 1635 roku) oraz Comédie-Française (pierwszej francuskiej 
sceny narodowej, istniejącej od 1680 roku). Wspólnie chcieli tworzyć ambitne filmy 
oparte na uznanych dziełach literackich, z udziałem znanych aktorów teatralnych 
i prezentować je w eleganckich salach kinowych w prestiżowych dzielnicach. 
Największym sukcesem Le Film d’Art okazał się pierwszy zrealizowany 
obraz – Zabójstwo księcia Gwizjusza z 1908 roku.

Teatralne konotacje służyły nie tylko jako chwyt marketingowy, lecz także wyraźnie 
zaznaczały się w samych filmach, realizowanych w bardzo „scenicznym” stylu. Kamera 
pozostawała nieruchoma, sceny pokazywano w planach ogólnych, a scenografię 
tworzyły malowane tła i kotary. Film sprawiał wrażenie wręcz „uwięzionego” 
w teatralnych konwencjach. Ruch Le Film d’Art – mimo ambitnych, lecz wyraźnie 
elitarystycznych celów – zdaniem wielu hamował rozwój kina, uniemożliwiając 
mu wypracowanie własnych środków wyrazu. Choć działalność Laffitte’a zainspirowała 
inne wytwórnie do podobnych prób, cała inicjatywa zakończyła się po kilku latach. 
Warto jednak zaznaczyć, że ruch Film d’Art stworzył podstawy do późniejszego 
podejmowania poważnych tematów w sztuce filmowej oraz odegrał ważną rolę 
w kształtowaniu się formuły współczesnego filmu artystycznego.

Aktorska rewolucja, która nadeszła z teatru

Wielu aktorów filmowych, opisując swój sposób pracy nad rolą, odwołuje się do pojęcia 
„Metody”. Termin ten przywołują chociażby takie tuzy aktorstwa jak Marlon Brando, 
Meryl Streep, Daniel Day-Lewis czy Al Pacino. To szczególne rozumienie aktorskiego 
rzemiosła, oparte na psychologicznej i emocjonalnej wiarygodności, odcisnęło trwałe
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piętno na współczesnym kinie. Warto jednak pamiętać, że „Metoda” ma swoje 
źródła w teatrze przedwojennym, a jej fundamenty stworzył Konstantin Stanisławski 
w Moskiewskim Teatrze Artystycznym (MChAT), założonym w 1898 roku 
wraz z Władimirem Niemirowiczem-Danczenką.

Stanisławski opracował zestaw zasad i ćwiczeń aktorskich, opartych na biologii, 
psychologii i dogłębnym zrozumieniu ludzkiej psychiki. Zawarł je w książkach Praca 
aktora nad sobą oraz Praca aktora nad rolą. Kluczowym celem było dążenie do prawdy – 
stworzenie na scenie postaci żywej, wiarygodnej i przekonującej. Wymagało 
to dogłębnego poznania wewnętrznego świata bohatera, jego sposobu postrzegania 
rzeczywistości oraz reakcji fizycznych i psychicznych. Aktor miał doprowadzić 
do pełnego „wcielenia się” w postać, zarówno na poziomie wewnętrznym, 
jak i zewnętrznym.

Do Stanów Zjednoczonych idee Stanisławskiego trafiły dzięki jego uczniowi Michaiłowi 
Czechowowi, siostrzeńcowi Antona Czechowa. Dużą rolę w ich upowszechnieniu 
odegrało również American Laboratory Theatre (1923–1930), założone przez Ryszarda 
Bolesławskiego – przedwojennego polskiego reżysera filmowego, który zrobił karierę 
w Hollywood. To właśnie u Bolesławskiego podstaw Metody uczyli się Lee Strasberg 
i Stella Adler, późniejsi wybitni pedagodzy aktorstwa, którzy wychowali całe pokolenia 
gwiazd kina. Wśród ich uczniów znaleźli się m.in. Robert De Niro, James Dean, Dustin 
Hoffman, Jon Voight czy Robert Duvall.

Teatr jako temat
 
Świat teatru stanowi niewyczerpane źródło inspiracji dla twórców filmowych. Świątynie 
sztuki teatralnej kryją nie tylko wyraziste osobowości, ale także dramaty, pasje i konflikty 
– podniosłe i filozoficzne, ale też całkowicie przyziemne, związane z codziennym 
funkcjonowaniem zespołu czy realizacją spektaklu. Bogactwo tematów i intensywność 
emocji sprawiają, że teatr często trafia na kinowy ekran. Poniżej zamieściliśmy kilka 
przykładów względnie nowych filmów, które być może okażą się atrakcyjne także 
dla młodszych widzów, dopiero poznających świat teatru.

Sezony (reż. Michał Grzybowski)

Błyskotliwa komedia o kryzysie aktorskiego małżeństwa, której akcja rozgrywa się
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niemal wyłącznie w teatrze. Życie prywatne bohaterów – Marcina 
(Łukasz Simlat) i Oli (Agnieszka Dulęba-Kasza) – splata 
się z rolami, w które się wcielają: Kapitana Haka i Dzwoneczka 
w Piotrusiu Panu, Nory i Torvalda Helmera w Domu lalki oraz 
Tytanii i Oberona w Śnie nocy letniej. Każdy z trzech spektakli 
symbolizuje kolejny etap rozpadu ich związku i podkreśla 
przenikanie się teatru i życia. Film odsłania kulisy sceny: pokazuje 
osoby na co dzień ukryte w cieniu oraz aktorów jako zwyczajnych 
ludzi, zmagających się z problemami i wyzwaniami poza sceną.

Birdman (reż. Alejandro González Iñárritu)

Film zanurzony w teatralnej estetyce – zarówno pod względem 
formy, jak i treści. Akcja niemal w całości rozgrywa się w teatrze 
na Broadwayu, gdzie bohater, kreowany przez Michaela Keatona, 
próbuje odzyskać prestiż, jednocześnie grając, reżyserując 
i finansując nową sztukę. Kamera Emmanuela Lubezkiego błądzi 
po ciasnych, mrocznych zakamarkach budynku, znakomicie 
oddając presję, pod którą znajduje się protagonista, usiłujący 
udowodnić, że jest kimś więcej niż tylko odtwórcą roli 
popularnego superbohatera. Filmowy teatr jawi się tu jako 
przestrzeń stresu, rywalizacji i niepewności, w której sztuka 
wchodzi w przejmujący dialog z rzeczywistością.

Tick, tick... Boom! (reż. Lin-Manuel Miranda)

Oparta na faktach historia Jonathana Larsona – młodego 
kompozytora i dramaturga, twórcy kultowego musicalu Rent, 
który czuje się niespełniony. Spotkania z odnoszącymi sukcesy 
znajomymi, pozbawiona perspektyw praca kelnera oraz 
uciekający czas wywierają ogromną presję na bohaterze, który 
opowiada o nich w uzupełniających film piosenkach. Filmowe 
ujęcia często komponowane są jak teatralne inscenizacje 
(z choreografią, światłem i przestrzenią budującą wrażenie 
sceny), a intymne monologi bohatera mają charakter występu 
na żywo, wciągając widza w rytm przedstawienia.
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Obecność filmu w teatrze

Relacja filmu i teatru jest wielokierunkowa. Od początków swojego istnienia kino 
czerpało inspiracje z teatru – zarówno w zakresie narracji, jak i rozwiązań 
inscenizacyjnych. Dziś również teatr chętnie sięga po zdobycze nowych mediów, w tym 
właśnie po film.

Coraz częściej projekcje stają się integralną częścią spektaklu. Ekrany nie tylko 
uzupełniają scenografię, lecz w niektórych przedstawieniach wręcz ją dominują, nadając 
inscenizacji zupełnie nowy wymiar. Nie są one jedynie atrakcyjnym dodatkiem 
wizualnym, lecz raczej pełnoprawnym środkiem wyrazu i ważnym kanałem komunikacji 
z widzem. Co więcej, twórcy teatralni traktują film bardzo szeroko – do spektakli 
włączają zarówno klasyczne nagrania, transmisje na żywo, jak i elementy wirtualnej 
czy rozszerzonej rzeczywistości.

Współczesne teatry sięgają po dzieła filmowe jako punkt wyjścia dla własnych produkcji. 
Przygotowanie teatralnej adaptacji kinowego przeboju nie jest zadaniem prostym – 
wymaga znalezienia unikalnych, typowo teatralnych środków wyrazu, które mogłyby 
zastąpić rozwiązania zastosowane w filmie. Dodatkowym wyzwaniem bywają kwestie 
prawne, ściśle ograniczające okres prezentacji danego tytułu na scenie lub wymagające 
znaczących nakładów finansowych. Przykładem produkcji wymagających wielu 
prawnych ustaleń są głośne spektakle oparte na popularnych franczyzach czy markach, 
takie jak Beetlejuice (Teatr Syrena/Teatr Rozrywki w Chorzowie) czy Deszczowa

Czarodziejski flet (reż. Florian Sigl)

Dziełem, które miesza ze sobą świat teatralny (operowy) i filmowy 
jest Czarodziejski flet w reżyserii Floriana Sigla. Produkcja z 2022 
roku zaczerpnęła tytuł od słynnej opery Mozarta i opowiada 
o uczniu pewnej niezwykłej szkoły, który wchodzi w świat znany 
z utworu. W roli jednego z nauczycieli wystąpił F. Murray 
Abraham – nagrodzony Oscarem odtwórca roli Salieriego 
w Amadeuszu. Film ma formę musicalu i jest przeznaczony raczej 
dla młodej widowni, która za jego pośrednictwem może poznać 
twórczość Wolfganga Amadeusza Mozarta. Czarodziejski flet 
posiada Znak Jakości ZEF. 
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piosenka (Teatr Muzyczny Roma). Przyciągają one widzów rozpoznawalnymi 
tytułami, ale jednocześnie stawiają przed realizatorami wysokie wymagania 
artystyczne i organizacyjne.

Interesującym przykładem współistnienia filmu i teatru są także zwiastuny teatralne. 
To krótkie klipy wideo, przygotowane w celu promocji spektaklu i zachęcenia widzów do 
zakupu biletów. W przeciwieństwie do kina nie wyświetla się ich bezpośrednio przed 
przedstawieniem, lecz funkcjonują one przede wszystkim w przestrzeni internetu, 
telewizji i mediów społecznościowych. Dzięki temu teatr zyskuje dodatkowe narzędzie 
komunikacji, które pozwala mu dotrzeć do nowej publiczności i poszerzyć grono 
odbiorców.
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Od samego początku kino i teatr pozostawały ze sobą w nieustannym dialogu, wzajemnie inspirując się i oddziałując 
na siebie. Teatr, jako sztuka starsza i ciesząca się większym prestiżem, dostarczał młodemu medium wzorców 
estetycznych, architektonicznych i aktorskich, które pozwalały mu podnieść rangę oraz zdobyć publiczność. 
Kino, choć młodsze, również zaczęło z czasem wpływać na teatr. Relacja ta nigdy nie była jednostronna. 
To wzajemne przenikanie sprawiło, że obie sztuki rozwijały się w dynamicznym dialogu, otwierając nowe 
przestrzenie dla twórczości artystycznej i doświadczeń widzów.



Wiedeń końca XVIII 
wieku

Amadeusz 33

Wiedeń od XIII wieku pozostawał siedzibą władców Austrii, a w epoce tzw. Monarchii 
Habsburgów główną stolicą polityczno-administracyjną oraz kulturalno-artystyczną 
imperium. Pod koniec XVIII wieku był jednym z najprężniej rozwijających się i najbardziej 
postępowych miast na mapie europejskiej. Był przy tym miejscem styku tradycji 
z nowoczesnością: z jednej strony silne było wówczas przywiązanie 
do arystokratycznych form życia dworskiego, z drugiej – reformy józefińskie i idee 
Oświecenia podważały fundamenty starego porządku. Na II połowę osiemnastego 
stulecia przypadł bowiem okres tzw. absolutyzmu oświeceniowego, reprezentowanego 
przez Marię Teresą (której rządy przypadły na lata 1740-1780) i jej syna 
Józefa II (1780-1790). 

Choć władza skupiała się w osobie cesarza, pozostawiała przestrzeń na reformy 
i modernizacje – szczególnie na gruncie prawa, gospodarki, edukacji i stosunków 
wyznaniowych. Centralizacji rządów towarzyszyło rozbudowywanie administracji 
i urzędów państwowych. Decyzje na szczytach miały być podejmowane w duchu 
pragmatyzmu i rozumu, inspirowane filozofią oświecenia, ale podporządkowane 
interesowi państwa. Zredukowany został wpływ Kościoła katolickiego na życie 
publiczne, i choć katolicyzm miał być jedyną doktryną panującą, wolność wyznania 
przyznano przedstawicielom innych religii. Zaczęto także ograniczać 
pańszczyznę, wspierano rozwój handlu, manufaktur i przemysłu, dążąc do znaczącej 
poprawy gospodarczej.  

 #09
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Maria Teresa w otoczeniu rodziny, Martin van Meytens,
źródło: https://pl.wikipedia.org/wiki/Maria_Teresa_Habsburg



Pod koniec XVIII wieku Wiedeń był jednym z największych i najludniejszych miast 
europejskich. Reformom administracyjno-gospodarczym towarzyszyły zmiany 
na gruncie edukacji i nauki. Władcy wspierali rozwój edukacji publicznej i obowiązek 
nauki elementarnej. Inwestowali w rozrost instytucji naukowych, na czele 
z Uniwersytetem Wiedeńskim. Przedstawiciele elity intelektualnej i myśliciele 
oświeceniowi promowali życie w dużym mieście przeciwstawiając swoje koncepcje 
wizjom powrotu do natury według Rousseau. Proponowali również rozprawy na temat 
rozwoju Wiednia w znaczący ośrodek kulturalno-artystyczny. Nastąpił wówczas również 
stopniowy wzrost kultury mieszczańskiej i oferty kulturalnej oraz edukacyjnej dla 
mieszkańców spoza arystokracji. To również czas rozwoju gospodarczego 
i intelektualnego miasta, który wiązał się z napływem ludności zagranicznej, głównie 
emigrantów greckich. To oni założyli w mieście diasporę, promując i rozwijając idee 
oświeceniowe oraz przyczyniając się do rozwoju handlowo-ekonomicznego Wiednia. 
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Barokowy Belweder w Wiedniu
źródło: https://pl.wikipedia.org/wiki/Belweder_w_Wiedniu

Portret cesarza Józefa II Habsburga, autor nieznany
źródło: https://cyfrowe.mnw.art.pl/pl/zbiory/439662



Prosperująca gospodarczo stolica stała się szybko centrum kulturalnym. W XVIII wieku 
ważną rolę odgrywała tu sztuka dworska: dominowały pałace arystokracji i dekoracje 
w duchu późnego baroku i rokoka. Styl barokowy stopniowo ustępował jednak miejsca 
klasycyzmowi – prostszemu, bardziej harmonijnemu i inspirowanemu antykiem. 
Nie wyparł on jednak baroku całkowicie, dzięki czemu w Wiedniu obecne są przykłady 
łączące te dwa style. Za czasów panowania cesarza Józefa II wykształcił się także styl 
w architekturze sakralnej, zwany józefińskim. W odpowiedzi na większą kontrolę 
państwa nad kościołem, świątynie miały mieć znacznie skromniejsze zdobienia 
wewnątrz i prostszą fasadę. Projekty nowo powstających obiektów kultu 
na terenie Austrii i całego cesarstwa miały być odtąd podporządkowane 
ujednoliconym standardom. 

Epoka józefińska to także czas rozkwitu teatru dramatycznego i operowego oraz muzyki 
klasycznej. Dzięki mecenatowi Habsburgów, którzy pod koniec XVIII wieku przyciągali 
do Wiednia kompozytorów z całej Europy, miasto konkurowało silnie z włoskimi 
ośrodkami artystycznymi. Tak choćby przy wsparciu Marii Teresy w 1762 roku w Wiedniu 
wystawiono premierowo operę niemieckiego kompozytora Christopha Willibalda 
Glucka Orfeusz i Eurydyka. Ponadto miasto stało się kolebką twórczą dla klasyków 
wiedeńskich: Mozarta, Beethovena i Haydna. Ten ostatni skomponował zresztą w 1797 
roku hymn Austrii.   

Oprócz elitarnego teatru klasycystycznego i opery Wiedeń stał się wówczas także 
ważnym ośrodkiem rozwoju dramatu mieszczańskiego (inspirowanego Lessingiem 
i Schillerem). I choć władcy mieli znaczący wpływ na prezentowane publicznie treści, 
to oświeceniowa krytyka społeczna powoli przenikała na sceny.
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II połowa XVIII wieku w Austrii była epoką absolutyzmu oświeceniowego i rządów józefińskich, z którymi 
wiązały się liczne reformy państwowe oraz ograniczanie roli Kościoła katolickiego i jego instytucji. To wyjątkowy 
czas rozwoju Wiednia jako kluczowego ośrodka administracyjno-gospodarczego i kulturalno-artystycznego 
cesarstwa Habsburgów. To etap przechodzenia od baroku do klasycyzmu, rozwój teatru i muzyki klasycznej, 
ośrodek twórczy dla klasyków wiedeńskich.



Mozart i współczesność

Amadeusz 36

Wolfgang Amadeusz Mozart jest jednym z tych reprezentantów muzyki klasycznej, 
którego twórczość wyjątkowo spopularyzowała się i przeniknęła do powszechnej 
świadomości. Poza tym, że jego muzyka nierzadko gości w filharmoniach, salach 
koncertowych i kościołach, stała się wyabstrahowanym poza elitarny kontekst 
elementem kultury popularnej i filmowej. Utwory klasyka wiedeńskiego wyróżnia więc 
obecnie uniwersalna rozpoznawalność; serenada Eine kleine Nachtmusik, Marsz turecki, 
czy Lacrimosa z Requiem d-moll to utwory znane także osobom, które nigdy 
nie interesowały się muzyką klasyczną. Stały się elementem reklam, dzwonków 
telefonów, czy soundtracków w grach komputerowych, pozostając w świadomości, 
ale niekoniecznie zidentyfikowane i utożsamiane z tym właśnie kompozytorem.

Sam wizerunek Mozarta również stał się masowym produktem. Za sprawą sklepowych 
gadżetów, słodkości, pamiątek itp. rozpowszechniona została jego podobizna – portret 
pędzla austriackiej malarki Barbary Krafft z 1819 roku, który, mimo że powstał 
już po śmierci kompozytora, uchodzi za jedno z jego najwierniejszych przedstawień. 
Wizerunek ten spopularyzował się szczególnie w dobie Internetu. Mozart stał się 
symbolem „geniusza muzyki”, często przywoływanym nie tylko w literaturze 
czy materiałach audiowizualnych, ale także jako bohater kultury memicznej.
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Wolfgang Amadeusz Mozart autorstwa Barbary Kraft 
źródło: https://pl.wikipedia.org/wiki/Wolfgang_Amadeus_Mozart

Mem z wizerunkiem Mozarta
źródło: https://www.facebook.com/americanmusicalsupply/photos/
happy-261st-birthday-wolfgang-amadeus-mozart-happybirthday-mozart/1015481



Warto wspomnieć również eksperymenty przeprowadzone w pierwszej połowie lat 90. 
przez kalifornijskich psychologów. Frances H. Rauscher, Gordon L. Shaw i Katherine 
N. Ky opisali wówczas zjawisko nazwane przez nich „efektem Mozarta”. Według nich 
słuchanie muzyki wiedeńskiego kompozytora rozwija zdolności kognitywne. Te badania 
nie zostały jednak w żaden sposób potwierdzone naukowo. 

Wizerunek Mozarta egzystuje zatem w przestrzeni masowej, nie opuszczając przy tym 
kultury bardziej elitarnej, inspirując naukowców, twórców literatury, sztuki i kina. 
Sylwetka kompozytora fascynowała reżyserów na całym świecie. Poza najbardziej 
znanym Amadeuszem Formana da się znaleźć inne przykłady filmów inspirowanych 
jego życiem, realizowanych na przestrzeni kolejnych dekad. W 1936 roku Basil Dean 
nakręcił biograficzny film Whom the Gods Love. Dziewiętnaście lat później Karl Hartl 
wyreżyserował Mozarta (1955), opowieść o losach kompozytora w czasie jego prac nad 
ostatnią operą – Czarodziejskim fletem. Rok po premierze filmu Formana, słowacki 
reżyser Miloslav Luther zrealizował film Zapomnijcie o Mozarcie (1985), stawiając 
pytania o możliwe okoliczności i przyczyny śmierci wiedeńskiego muzyka. Interludium 
w Pradze (2017) w reżyserii Johna Stephensona stanowi zaś zapis fikcyjnych zdarzeń 
poprzedzających powstanie opery Don Giovanni.
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Kadr z filmu Whom the Gods Love

Czekoladki Mozartkugeln
źródło: https://www.wasserman.eu/en/p/maitretruffout-mozartkugeln-300-g-511552



Filmowcy czerpali i nieprzerwanie czerpią także z dorobku muzycznego Mozarta. Jego 
utwory włączane w nowy kontekst pojawiają się w filmach w roli znaczącego 
komentarza lub anonimowej ilustracji muzycznej. Wzbogaciły dramaturgię wielu 
klasycznych dzieł, m.in.: Luis Buñuel wykorzystał w swoim surrealistycznym filmie Złoty 
wiek (1930) kompozycję Ave verum corpus; Kyrie, pierwsza część Mszy c-moll powraca 
w dramacie Roberta Bressona Ucieczka skazańca (1956); serenada Eine kleine 
Nachtmusik dopełnia obrazy filmowe w Pikniku pod Wiszącą Skałą (1975) Peter Weira; 
kostiumowa produkcja Stanleya Kubricka Barry Lyndon (1975) zawiera partie z opery 
mozartowskiej Idomeneusz, król Krety.

Film Miloša Formana wywołał nową falę zainteresowania twórczością Mozarta. 
|Płyty z muzyką kompozytora (w tym ścieżka dźwiękowa z Amadeusza) trafiły 
na szczyty list przebojów – i to nie tylko tych zarezerwowanych dla muzyki klasycznej. 
Zapanowała prawdziwa moda na Mozarta! 
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Kadr z filmu Piknik pod Wiszącą Skałą

Kadr z filmu Ucieczka skazańca



Jej interesującym przejawem stała się wydana w 1985 roku piosenka austriackiego 
wokalisty Falco, Rock Me Amadeus, do dziś rozpoznawalna dzięki charakterystycznemu 
refrenowi. Tekst utworu wyraźnie nawiązuje do filmu Formana, podkreślając „rockowy”
 i „punkowy” charakter kompozytora, który nie zamierza podporządkowywać się 
obowiązującym normom. Mozart jawi się w nim jako żywioł przetaczający się przez 
europejskie salony, który łączył muzyczny geniusz z hulaszczym trybem życia i ogromną 
popularnością. Tekst piosenki Falco (śpiewanej w oryginale w języku niemieckim 
z angielskimi wtrąceniami) w polskim tłumaczeniu brzmi następująco:

On był punkowcem i żył w wielkim mieście
To było w Wiedniu, w Vienna, tam robił, co chciał
Miał długi, bo pił, lecz kochały go kobiety
A każda wołała: „Yeah, come on and rock me, Amadeus”

On był supergwiazdą, był bardzo popularny
Był tak ekstrawagancki, because miał ten czar niezwykły
Był wirtuozem, był idolem rocka
I wszyscy wołali: „Yeah, come and rock me, Amadeus”

Amadeus, Amadeus, Amadeus
Amadeus, Amadeus, Amadeus
Amadeus, Amadeus
Oh, oh, oh, Amadeus
Come and rock me, Amadeus

Amadeus, Amadeus, Amadeus
Amadeus, Amadeus, Amadeus
Amadeus, Amadeus
Oh, oh, oh, Amadeus (ey!)

To było około tysiąc siedemset osiemdziesiątego, 
i to było w Wiedniu
Żadnych plastikowych pieniędzy, banki przeciw niemu
Skąd brały się długi, wiedział chyba każdy
Był człowiekiem kobiet, kobiety kochały jego punk
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On był supergwiazdą, był tak popularny
Był zbyt ekstrawagancki — i właśnie w tym tkwił jego czar
Był wirtuozem, był idolem rocka
I wszyscy wołają po dziś dzień: „Come and rock me, Amadeus”

Wspomniane wyżej podobieństwa widać jeszcze wyraźniej w teledysku do piosenki. 
Zarówno Forman, jak i twórcy klipu do Rock Me Amadeus widzą Mozarta jako artystę 
niepokornego, wymykającego się konwencjom i budzącego skrajne emocje. Ludzie 
wykrzykują jego imię i chłoną jego muzykę niezależnie od epoki i okoliczności. 
W teledysku kompozytor ukazany jest jako postać pełna energii, barwna i buntownicza, 
zderzająca swój geniusz z oczekiwaniami otoczenia. W klasycystycznym pałacu 
występuje w czarnym garniturze, a w barze dla motocyklistów – w pokaźnej peruce
 i stroju z XVIII wieku. Zarówno film, jak i teledysk podkreślają ponadczasowość Mozarta, 
który urasta do rangi nieśmiertelnej ikony wolności artystycznej i nonkonformizmu.
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Kadr z teledysku Falco Rock Me Amadeus
źródło: https://www.gala.de/stars/todestag-von-falco

------sein-leben-in-bildern---ein-rueckblick_21316386-21316428.html

Sylwetka i twórczość Mozarta istnieją współcześnie jako elementy kultury wysokiej i masowej. Wizerunek 
kompozytora upowszechnił się w Internecie (kultura memiczna), jako etykieta (pamiątki) i popularny symbol 
geniuszu. Wiele utworów spopularyzowało się w oderwaniu od autora, przez co znane powszechnie dzieła 
(wykorzystywane w reklamach, grach i filmach rozrywkowych) nie są jednoznacznie identyfikowane z wiedeńskim 
muzykiem. Stały się jednak również wartościowym materiałem filmotwórczym: reżyserzy chętnie wykorzystują jego 
biografię i kompozycje, czyniąc z nich oprawę muzyczną i włączając w nowy kontekst. 



Opera jako sztuka 
poprzednich epok i jej 
status dzisiaj

Amadeusz 41

Choć znamion nowożytnej opery można upatrywać już w starożytności i średniowieczu 
(łączenie elementów muzyki i słowa na scenie), za narodziny opery jako gatunku uznaje 
się dopiero schyłek XVI wieku. Jej pionierem był włoski śpiewak i kompozytor muzyki 
barokowej związany z florenckim środowiskiem artystycznym, Jacopo Peri, który pod 
koniec szesnastego stulecia skomponował Dafne, a w 1600 roku Eurydykę (obydwie 
opery z librettem Ottavia Rinucciniego), traktowane jako pierwsze utwory 
operowe w historii.

Te utwory oraz wiele późniejszych dzieł innych kompozytorów inspirowane były 
mitologią, Biblią, losami herosów i możnowładców, wpisując się w gusta odbiorców 
elitarnej sztuki eskapistycznej. Opera miała być wówczas, na wzór dramatu antycznego, 
albo sztuką poważną (opera seria) albo komiczną (opera buffa), która szczególnie 
zyskała na popularności w II połowie XVII wieku.

Sto lat później barokowy rodowód opery zaczął ustępować miejsca klasycyzującym 
formom muzycznym. Wówczas Włochy zaczęły tracić status kolebki opery, a znaczenia 
nabierały ośrodki w Niemczech i Austrii, z Wiedniem na czele. To właśnie z tym miastem 
związani byli słynni klasycy wiedeńscy – Ludwig van Beethoven, Joseph Haydn 
i Wolfgang Amadeusz Mozart, którzy zainteresowali się operą, nierzadko urozmaicając 
jej formy i łącząc elementy komiczne z poważnymi.
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Jacopo Peri autorstwa Bernarda Buontalentiego
źródło: https://pl.wikipedia.org/wiki/Jacopo_Peri



Gatunek operowy rozwijał się również wyjątkowo w epoce romantyzmu, którego 
przedstawiciele odwoływali się do emocji, wierzeń i religijnych uniesień, tworząc 
kompozycje oparte na silnych kontrastach dramatycznych. Najważniejszym 
przedstawicielem romantyzmu, teoretykiem i autorem nowych koncepcji operowych 
był Richard Wagner, twórca monumentalnych kompozycji, które do dziś stanowią 
źródła inspiracji dla artystów, muzyków i filmowców. Wiek XX przeszedł 
pod znakiem eksperymentów, zainaugurowanych przez awangardowe wpływy, 
które w dwudziestoleciu międzywojennym widoczne były w muzyce operowej. 
W kolejnych dekadach powstawały dzieła eklektyczne, w których świadomie stosowano 
anomalie i czerpano z dodekafonii.

Łączenie stylów i technik, doskonalenie form klasycznych, a następnie granie 
z konwencjami sprawiło, że wykształciło się wiele podgatunków operowych. 
Współcześnie podziały gatunkowe się zdezaktualizowały, a twórcy proponują w zamian 
hybrydyczne dzieła i ich inscenizacje, niejednokrotnie kpiące z podziału na to, 
co tragiczne i komiczne. Opera bowiem, zarówno jako spektakl dramatyczno-muzyczny, 
jak i miejsce, w którym jest wystawiana, ewoluowała przez kolejne wieki. Proces tych 
zmian przebiega zresztą dalej na naszych oczach. Począwszy od narodzin opery 
kolejnym przekształceniom ulegały inscenizacja oraz relacja spektaklu z jego miejscem. 
Barokowy rodowód opery nakazywał dbać o realizacyjny rozmach: konstruowano więc 
pełne przepychu, rozbudowane scenografie i szyto kunsztowne kostiumy. 
Dopiero od XX wieku zaczęto radykalizować eksperymenty z formą i scenami 
operowymi, odrzucając ich umowną elitarność. Opera wyszła poza ekskluzywne teatry, 
a jej twórcy poszukiwać zaczęli miejsc alternatywnych, nierzadko industrialnych, 
przełamujących dystans między przedstawieniem i jego odbiorcami.
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Wolfgang Amadeusz Mozart i Joseph Haydn autorstwa Johna Francisa Rigauda
źródło: https://www.meisterdrucke.us/fine-art-prints/John-Francis-Rigaud/
232859/Portrait-of-Franz-Joseph-Haydn-and-Wolfgang-Amadeus-Mozart
-composing-music-for-the-lute,-engraved-by-Michele-Benedetti.html 



Opera jest gatunkiem, który współcześnie spopularyzował się w hybrydycznej formie. 
Zeszła z piedestału, stając się formą otwartą, łączącą w sobie elementy różnych sztuk
i nowych technologii, a malowane scenografie epoki baroku ustąpiły miejsca 
inscenizacjom audiowizualnym i videaortowi. Zmianom formalnym towarzyszyła 
ewolucja w warstwie treściowej. Zaczęto reinterpretować dawne mity i legendy, 
wykorzystując ich potencjał psychoanalityczny, wielowiekowe teksty wprowadzać 
w nowy, współczesny kontekst czyniąc z opery sztukę zaangażowaną społecznie. 
Zaktualizowano więc gatunek traktowany jako anachroniczny, odrzucając eskapizm 
i czyniąc operę bliższą życiu, odpowiadającą na aktualne potrzeby, problemy, trendy, 
a także nowinki technologiczne (na polskim gruncie przykładem takich działań jest duet 
Mariusz Treliński i Boris Kudlička).

Opera przeszła zatem drogę od jawnego elitaryzmu do powszechnej dostępności. 
Początkowo jako doświadczenie artystyczne przeznaczona była dla bardzo wąskiego
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Opera Cardillac w reż. Mariusza Trelińskiego, fot. Krzysztof Bieliński
źródło: https://operalovers.pl/cardillac-hindemitha-w-rezyserii

-mariusza-trelinskiego-i-z-udzialem-tomasza-koniecznego
-i-izabeli-matuly-na-zakonczenie-sezonu-w-tw-on/

Król Roger w reż. Mariusz Treliński, fot. Krzysztof Bieliński
źródło: https://www.dialog-pismo.pl/w-numerach/
krol-roger-w-krzywym-zwierciadle



grona odbiorców. Spektakle wystawiane były dla środowiska dworskiego, arystokracji
 i uprzywilejowanej elity kulturalnej, w specjalnie przygotowanych do tego pałacowych 
salach. Wraz z ewolucją miejsca zwiększała się popularność tej gałęzi sztuki. W 1637 
roku odbył się pierwszy publiczny spektakl operowy i od tego momentu opera 
stale się popularyzowała, z czym wiązało się powstawanie coraz to nowych scen 
i obiektów teatralnych. Na przełomie XVIII i XIX wieku operą szczególnie zainteresowało 
się mieszczaństwo. Władze miejskie finansowały teatry operowe, które miały stanowić 
o statusie na tle innych ośrodków miejskich. W wieku XX i XXI do głosu dochodzić 
zaczęli prywatni inwestorzy, w związku z czym znalazło się miejsce dla prywatnych 
scen teatralnych.

Obecnie rosnąca dostępność opery stawia pytania o elitarność tej formy. 
Przedstawienia wystawiane na prestiżowych scenach światowych są „streamowane”, 
dzięki czemu możemy uczestniczyć w pokazach za pośrednictwem transmisji w salach 
kinowych. Nagrania ze spektakli udostępniane są czasem na platformach vod 
oraz wtelewizji, przez co możemy być na bieżąco nie tylko z polskim, ale i zagranicznym 
repertuarem, oglądając opery za pośrednictwem mniejszych i większych ekranów, 
bez ograniczenia miejsca i czasu: w domowym zaciszu na telewizorze, czy w komunikacji 
miejskiej na smartfonie.

Opera, podobnie jak inne formy artystyczne przeniknęła zatem do naszej codzienności. 
Niektórzy jej kompozytorzy i ich dzieła spopularyzowały się również dzięki kinu. 
Wraz z narodzinami Dziesiątej Muzy, jeszcze w epoce kina niemego, powstawały 
filmy inspirowane utworami operowymi, które do dziś z powodzeniem 
adaptowane są na wielki ekran.
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Filmowcy szczególnie upodobali się wyrafinowane dzieła Wagnera, które posłużyły 
im jako komentarz muzyczny (m.in. fragmenty dramatu muzycznego Tristan i Izolda 
w Melancholii [2011] w reż. Larsa von Triera) oraz materiał do adaptacji filmowej 
(m.in. film Parsifal [1982] w reż. Hansa Jürgena Syberberga). Na wielki ekran chętnie 
adaptowane są także opery Mozarta (m.in. Czarodziejski flet [1975] w reż. Ingmara 
Bergmana, Don Giovanni [1979] w reż. Josepha Loseya), Verdiego (m.in. Traviata [1982] 
w reż. Franco Zeffirelliego), czy Bizeta (m.in. Carmen [1984] w reż. Francesca Rosiego). 
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Opera, ze swoim barokowym rodowodem, przechodziła przez kolejne wieki szereg przemian. Ze sztuki dworskiej 
przeznaczonej dla elity kulturalnej i arystokracji, jaką była w XVII wieku, przez formę artystyczną, o którą pod koniec 
XVIII wieku zaczęło zabiegać mieszczaństwo, przekształciła się w dzieło dostępne, niekiedy wręcz popularne. 
Dwupodział na operę poważną i komiczną stopniowo ustępował kolejnym podgatunkom, formom eklektycznym
i hybrydom gatunkowym. Do popularności opery przyczyniło się kino, które od epoki niemej inspirowało się muzyką 
klasyczną i kompozycjami wielkich mistrzów.  



Figura artysty: dzieło a 
człowiek
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W starożytnej Grecji natchnienie artystom przynosiły Muzy – opiekunki sztuk. Dziewięć 
córek Zeusa i Mnemosyne, bogini pamięci, przedstawiano najczęściej z atrybutami, 
które podpowiadały dziedzinę sztuki, jaką się opiekowały. W średniowieczu artystyczny 
talent był darem od Boga, a wszelkie dzieła miały powstawać ku jego chwale 
(Ad maiorem Dei gloriam). W renesansie artyści mogli już znacznie szerzej patrzeć na 
swoją działalność. Ceniono twórców wszechstronnych (ludzi renesansu!), dla których 
wzorem mógł być Leonardo da Vinci – malarz, rzeźbiarz, ale też inżynier, matematyk, 
anatom, pisarz… Ważna stała się instytucja mecenatu. Możni opiekowali się artystami 
w zamian za ich twórczość, w czym można dopatrywać się początków zjawiska 
komercjalizacji sztuki. Barok preferował artystów tworzących dzieła silnie emocjonalne, 
intensywne, ozdobne, dynamiczne. Równie ważna jak duchowość i religijność, stawała 
się wyrafinowana gra z odbiorcą za pomocą metafor i alegorii. W oświeceniu, a później 
także w pozytywizmie, upatrywano w sztuce metody osiągania postępu. Mogła 
edukować, propagować konkretne postawy i zmieniać świat na lepsze.

W filmie Amadeusz zderzają się ze sobą dwie osobowości, ale także dwie całkowicie 
różne postawy wobec sztuki. Salieri uważa, niemal tak samo jak średniowieczni 
mistrzowie, że talent pochodzi od Boga, który wymaga od artysty odpowiedniego (czyli 
pozbawionego grzechu) sposobu życia. Muzyk jest więc powściągliwy i ascetyczny. 
Odmawia sobie cielesnych przyjemności, zbytku i bogactwa, choć warto zaznaczyć, 
że nieobce są mu grzechy pychy i zazdrości. Mozart zdaje się nie zastanawiać 
nad pochodzeniem swojego talentu – być może upatruje jego przyczyny 
w niekończących się ćwiczeniach pod okiem wymagającego ojca oraz ciężkiej pracy. 
Jednocześnie nie uważa, by koniecznym warunkiem otrzymania i posiadania talentu 
była odpowiednia postawa życiowa. Chętnie korzysta z towarzystwa płci przeciwnej, 
nie stroni od alkoholu i hucznych imprez. Jest niepoważny, dziecinny i obdarzony mało 
wyrafinowanym (by nie powiedzieć skatologicznym) poczuciem humoru.

Zachowanie Mozarta bardzo silnie kontrastuje z jego twórczością. Skomponowane 
przez niego utwory są kwintesencją gracji i godności. Ucieleśnieniem piękna, które 
przenosi człowieka w całkowicie inne, niemal transcendentne rejony. 
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Jak pogodzić je z rozchichotanym błaznem, który uwielbia śmiać się
z puszczania wiatrów?

Film Amadeusz porusza bardzo współczesny problem: czy można oddzielić artystę 
od dzieła? Przez wieki artysta postrzegany był jako osoba wykraczająca poza zwykłe 
postrzeganie rzeczywistości. Nie musiał wpisywać się w obowiązujące konwencje, a jego 
ekscentryczność i transgresje były wręcz społecznie pożądane. Wszystko ma jednej 
swoje granice – zdajemy się współcześnie twierdzić, ponieważ brak życiowej 
przyzwoitości artysty zakłóca nam odbiór jego dzieła. Chcemy podziwiać twórczość, 
ale nie chcemy akceptować i pochwalać nieetycznych czynów autora. Formę skrajnej 
reakcji na ten dylemat stanowi kultura unieważnienia (cancel culture) – artysta, który 
nagannie się zachowa zostaje wyrugowany ze sfery publicznej, a jego dzieła 
„wykasowane” (ang. cancelled). 

Dość powszechną strategią jest zwracanie uwagi na dystans czasowy. Jeśli artysta 
od bardzo dawna już nie żyje, nie ma zagrożenia, że odbierając jego sztukę będziemy 
wspierać go finansowo. Kupując bilet do muzeum, które wystawia obrazy Caravaggia – 
włoskiego malarza przełomu XVI i XVII wieku, który w 1606 roku zabił Ranuccia 
Tomassoniego – nie finansujemy artysty, mającego na koncie naganny czyn. Natomiast 
zapraszając oskarżonego i skazanego za nadużycia seksualne reżysera na festiwal 
filmowy budujemy jego prestiż i przykładamy się do zwiększenia przyszłych zysków 
z kolejnych dzieł. 
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Postrzeganie artysty bardzo zmieniało się na przestrzeni epok. W filmie Amadeusz można zaobserwować silny 
kontrast między niepoważną, epikurejską postawą Mozarta a jego podniosłą, elegancką muzyką. Ten rozdźwięk 
skłania do zastanowienia nad pytaniem, które jest bardzo silnie obecne w naszej współczesności: czy można 
oddzielić artystę od dzieła?  



Opery

Wesele Figara (1786) – opera komiczna w czterech aktach. 
Autorem libretta był Lorenzo da Ponte, który na potrzeby 
spektaklu muzycznego zaadaptował tekst satyrycznego dramatu 
francuskiego pisarza, Pierre’a Beaumarchais’go. Akcja opery 
rozgrywa się w zamku hrabiego Almavivy nieopodal Sewilli. 
Opowiada o perypetiach służących: Figara i Zuzanny, którzy 
mimo przeszkód ze strony możnowładcy, próbują się pobrać. 
To komedia charakterów, w której prymat nad arystokracją wiodą 
przedstawiciele mieszczaństwa. Kontrowersyjne jak na tamte 
czasy przedstawienie uzyskało zgodę stosunkowo 
progresywnego cesarza Józefa II. Warunkiem wystawienia sztuki 
miało być jednak usunięcie z pierwowzoru literackiego 
krytyczno-ironicznych aluzji politycznych. Premiera Wesela 
figara odbyła się w Wiedniu w 1786 roku. Polska premiera miała 
miejsce w 1885 roku w Warszawie.

Don Giovanni (1787) – dwuaktowy dramat muzyczny (dramama 
giocoso), łączący w sobie elementy opery poważnej i komicznej. 
Powstał w bardzo krótkim czasie, na zamówienie opery w Pradze, 
której przedstawiciele pozostawali pod zachwytem 
wystawianego tam rok wcześniej Wesela Figara. Libretto 
autorstwa Lorenza da Ponte zostało zainspirowane sztuką 
Moliera Don Juan i stanowi uniwersalną historię na temat ludzkich 
namiętności. Opowiada o losach legendarnego uwodziciela, 
szlachcica, który żyje dla przyjemności, uwodzi kobiety i nie liczy 
się z konsekwencjami swoich czynów. Premiera Don Giovanniego 
odbyła się w Pradze w 1787 roku. W Polsce po raz pierwszy operę 
wystawiono w 1789 roku w Warszawie. 

Najsłynniejsze dzieła 
Mozarta
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Così fan tutte (1790) – Così fan tutte, ossia La scuola degli 
amanti (Tak czynią wszystkie, czyli szkoła kochanków) – tak brzmi 
pełny tytuł dwuaktowej opery buffa według libretta Lorenza da 
Ponte. Powstała na zamówienie samego cesarza Józefa II. 
Jej akcja rozgrywa się w XVIII-wiecznym Neapolu. Dwaj młodzi 
oficerowie, Ferrando i Guglielmo, zakładają się z cynicznym 
przyjacielem Don Alfonso, że ich narzeczone – siostry Fiordiligi 
i Dorabella – pozostaną im wierne. Alfonso planuje próbę: 
mężczyźni udają, że muszą wyruszyć na wojnę, a następnie 
powracają w przebraniu, by uwodzić nawzajem swoje 
narzeczone. Premiera Così fan tutte odbyła się w Wiedniu w 1790 
roku. W Polsce po raz pierwszy operę wystawiono w Poznaniu 
w 1933 roku.

Czarodziejski flet (1791) – opera w dwóch aktach według libretta 
Emanuela Schikanedera. Inspiracją dla jej powstania była baśń 
niemieckiego poety Christopha Martina Wielanda Lulu czyli Flet 
czarodziejski. Opera jest pełnym barwnych postaci 
baśniowo-magicznym moralitetem, z rozlicznymi rozważaniami 
filozoficznymi. Jej akcja rozgrywa się w fikcyjnym państwie 
Królowej Nocy i w świątyni Słońca. Książę Tamino wyrusza 
na ratunek Paminie, córce Królowej Nocy, by uwolnić ją z rąk 
Sarastra. Bohater i jego towarzysz, ptasznik Papageno, otrzymują 
magiczny flet i dzwonki, które mają strzec ich przed 
niebezpieczeństwami. Premiera Czarodziejskiego fletu odbyła 
się w Wiedniu w 1791 roku. W Polsce po raz pierwszy operę 
wystawiono w Warszawie w 1793 roku.

Inne kompozycje muzyczne:

Requiem d-moll (1791) – jeden z największych sakralnych 
utworów Mozarta, osnuty aurą tajemnicy, stanowiący ważny 
element filmu Amadeusz. Zlecenie na ten utwór Mozart otrzymał 
anonimowo i nie zdążył już go ukończyć. Dopiero po śmierci 
kompozytora okazało się, że zleceniodawcą był hrabia Franciszek 
Walsegg zu Stuppach, pragnący uczcić pamięć zmarłej
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żony (i być może przypisać sobie utwór Mozarta). Dzieło 
dokończyli na prośbę żony Konstancji jego znajomi 
kompozytorzy, Joseph Eybler oraz uczeń i przyjaciel rodziny 
Franz Xaver Süssmayr

Eine kleine Nachtmusik (1787) – serenada na orkiestrę 
smyczkową G-dur skomponowana pod koniec życia Mozarta, 
w czasie, gdy pracował on nad operą Don Giovanni. To utwór 
kameralny, składający się z czterech części: Allegro, Romance: 
Andante, Menuetto: Allegretto i Rondo: Allegro. Nie wiadomo, 
na czyje zamówienie powstał. 

Sonata No. 16 (1788) – znana również jako Sonata facile lub 
Sonata semplice - sonata przeznaczona do wykonywania przez 
początkujących. Jej odegranie trwa zwykle około 11 minut. 
Nieznane są dokładne kulisy jej powstania. Utwór często pojawia 
się na ścieżkach dźwiękowych filmów (np. Dzień świstaka, 
X-Men: Pierwsza klasa). 

Symphony No. 25 (1773) – symfonia napisana przez 17-letniego 
Mozarta w Salzburgu. Jej pierwsza część (Allegro con brio) 
rozpoczyna film Amadeusz. 

Rondo Alla Turca (1783) – pol. Marsz turecki, trzecia część 
jedenastej sonaty fortepianowej Mozarta. Utwór był inspirowany 
ówczesną modą na muzykę tureckich orkiestr janczarskich. 
Uważa się, że zespoły te stanowiły najstarszą formę wojskowych 
orkiestr marszowych na świecie

Piano Concerto No. 21 (1785) – koncert skomponowany 
w październiku 1785 w Wiedniu. Jeden z motywów tego koncertu 
został wykorzystany później przez Mozarta jako temat główny 
jego XL Symfonii. Utwór pojawił się w szwedzkim filmie Miłość 
Elwiry Madigan z 1967 roku, opowiadającym o tragicznych losach 
duńskiej tancerki Hedvig Jensen, przez co środkowa część 
koncertu (Andante), znana jest również jako „Elwira Madigan”. 
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