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UNO SQUARCIO DI VERISMO -  DA VERDI AL VERISMO 
Dopo due concer+ dedica+ ai melodrammi verdiani più conosciu+ e alla grandiosità di 
Aida, ripar+amo da Verdi per inserire sonorità diverse con par+ corali e solis+che: 
dall’iniziale Inno delle Nazioni del grande compositore di Busseto, in cui il tenore 
evoca un “mondo di Fratelli nell’arte” in un contrappunto sorprendente, enfa+co ma 
pulito e coinvolgente, giungeremo alle sonorità di Otello per proporre poi momen+ 
sognan+ come quelli evoca+ nelle opera La Wally e Lakmé.  
Nella seconda parte del concerto, dopo il delicato preludio di Zane5o, si entrerà 
nell’ambiente verista di Cavalleria Rus<cana con i suoi personaggi passionali che da 
più di cent’anni trascinano dall’allegria del maFno di Pasqua alla tragedia ed 
allo squarcio sonoro dell’urlo finale, generando emozioni sempre rinnovate. L’Inno del 
sole dall’opera Iris, sempre di Mascagni, terminerà il concerto con un’evocazione 
grandiosa e promeKente, riaffermando la vita e il suo “eterno incanto”. 
In questa presentazione potrete trovare una riflessione sul conceKo di Verismo, 
conceKo legato ad uno s+le o a un periodo? Legato al nome dei suoi compositori più 
paradigma+ci o soltanto ad alcune delle loro opere? 
Nello Squarcio di Verismo, proposto dal Coro Lirico di Lugano e dal suo DireKore 
Andrea Cupia, si troveranno un po’ tuF gli ingredien+ cari ai compositori che si sono 
cimenta+ in questo s+le musicale e durante il trentennio 1890-1920, ma mancherà 
Puccini, perché a lui saranno dedica+ i concer+ che il Coro Lirico di Lugano proporrà 
nel 2024, anno in cui ricorrerà il centesimo anniversario della morte del grande 
Maestro lucchese. 
All’augurio di un buon ascolto associamo l’arrivederci ai futuri appuntamen+ 
pucciniani! 

The concert will  feature a diverse range of  sonorities, incorporating both choral 
and solo parts. It starts with the “Hymn of  Nations” in which the tenor evokes a 
'world of  brothers in art' in a surprising, emphatic but clean and engaging 
counterpoint. After providing a glimpse into Act II of Otello, we move to dreamy 
moments such as those evoked in the operas  La Wally  and  Lakmé, with the 
celebrated aria “Ebben? Ne andrò lontana” for soprano and the “Duetto dei fiori” for 
soprano and mezzo-soprano. In the second part of  the concert, after Zanetto's 
magnificent prelude, we settle into the veristic ambience of Cavalleria Rusticana with 
its passionate characters that  take us to a Sicilian village in a  cheerful  Easter 
morning shifting then to tragedy that culminates in the powerful and unforgettable 
“Veristic Tear” of  the final scream. Though this is not the end, as we move 
into  a  final chorus, Mascagni’s “Hymn of  the Sun" from the opera  Iris, with its 
grandiose and life-affirming evocation. 
Within this  “Veristic Tear,”  one can find many of  the elements utilized  by 
composers who ventured into the realm of  Verismo music, except for Puccini. In 
2024, both Gala concerts of  the Coro Lirico of  Lugano will focus on the great 
Maestro from Lucca, commemorating the 100th anniversary of  his passing.   
Enjoy this concert and see you then! 
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Solisti del coro

PROGRAMMA 
Prima parte 

Giuseppe Verdi 

Inno delle Nazioni     Coro e tenore solista      Michael Alfonsi tenore 

Otello Atto II Scena 3.   “Ciò m’accora” 	          Michael Alfonsi tenore 
Eugene Villanueva baritono 

	 	 	    “Dove guardi splendono”      Coro Lirico e Coro 
	 	 	 	 	 	 	             “La Musica”	

	 	 	 	  
Alfredo Catalani    
La Wally Atto I                “Ebben? N’andro’ lontana” Minji Kim soprano  

        “Ad ora cosi’ tarda” Coro   
Leo Delibes     
Lakmé Atto I       Prelude  
        “A l’heure accoutumée” Coro 
        “Blanche Dourga” Coro 
        “Viens Mallika” Duetto dei Fiori” 

Minji Kim soprano, 
Camilla Antonini mezzosoprano, 

Eugene Villanueva baritono 

Seconda parte 
Pietro Mascagni    
Zanetto  	 	      Introduzione 
Cavalleria Rusticana  Luana Pangallo soprano, Camilla Antonini mezzo, 
	 	             Michael Alfonsi tenore, Eugene Villanueva baritono 
         Preludio 
	 	 	       Gli aranci olezzano coro

	 	 	       Il cavallo scalpita coro      

      O che bel mestiere coro 
	 	 	       Inno di Pasqua Coro lirico e Coro La Musica

	 	 	       Intermezzo 

	 	 	       A casa a casa amici coro 
	 	 	       Viva il vino spumeggiante coro  
	 	 	       Finale 
Iris         Inno del Sole coro     
 

Solisti del coro
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VERDI E L’INNO DELLE NAZIONI 
L’Inno delle Nazioni è una cantata profana composta su un testo scritto ad 
hoc dal ventenne poeta Arrigo Boito. A Verdi fu commissionata per 
l'Esposizione universale del 1862. La sua esecuzione era prevista il 1° maggio 
per l’apertura ufficiale, ma in realtà, la prima fu eseguita più tardi, il 24 maggio 
1862, presso la Royal Opera House di Londra.

Gli organizzatori avevano inviato una lettera a Rossini (che declinò l’invito) ed 
in seguito a Verdi per l’Italia, a Auber per la Francia, a Meyerbeer per la 
Germania e a Bennett per l’Inghilterra: "Sono stato incaricato da Commissari 
di Sua Maestà di informarla, che all’inaugurazione dell’Esposizione del primo 
maggio, è loro desiderio di avere quattro nuove composizioni musicali, 
ognuna di un diverso compositore, che rappresenti la Francia, la Germania, 
l’Italia e l’Inghilterra […]”.

Il 1° maggio, per l’inaugurazione, vennero eseguiti: Ode Written Expressly for 
the Opening of the International Exhibition di William Sterndale Bennett su un 
testo di Lord Tennyson, la Fest-Ouvertüre im Marschstil di Giacomo 
Meyerbeer e la Grand triumphal march di Daniel Auber.   Mancava invece 
l’inno di Verdi.

Il compositore italiano, inviperito del fatto che sia a lui che a Auber fosse stata 
commissionata una marcia, decise di fare di testa sua e di scrivere una 
Cantata. Furono addotti vari pretesti per non inserire l’inno di Verdi nella 
cerimonia inaugurale ed il direttore d’orchestra Michele Costa (Napoli,1808 - 
Hove, 1884), incaricato della prima esecuzione dei vari brani musicali, si 
rifiutò di dirigere il brano. Sul Times si scrisse che Verdi aveva presentato il 
suo lavoro in ritardo e che quindi questo non poteva essere inserito nel 
programma. Il Maestro ribatté che la Cantata era stata consegnata con il 
richiesto anticipo, e che i venticinque giorni 
a disposizione sarebbero stati sufficienti 
per provare un’intera Opera lirica, figurarsi 
un pezzo breve come quello.

Il testo inneggia alla pace, all’amicizia tra i 
popoli e all’Arte. Si parla della natura e 
del “bieco spettro della guerra”,  le cui "ire 
si sono spente” affinché gli uomini 
potessero diventare "Fratelli in Arte”. A più 
riprese si invoca:

	 "Signor, che sulla terra 
	 Rugiade spargi e fior 
	 E nembi di fulgori 
	 E balsami d’amor; 
	 Fa che la pace torni 
	 Coi benedetti giorni, 
	 E un mondo di fratelli 
	 Sarà, la terra allor"

5



OTELLO 
In breve 
Otello ritorna a Cipro, dopo aver condotto alla vittoria l’armata veneta contro i 
musulmani. Jago, suo alfiere, roso dall’invidia, intesse una tela di menzogne 
per danneggiare lui e il capitano delle guardie Cassio. Sa che il gentiluomo 
Rodrigo si è infatuato della sposa di Otello, Desdemona, e fa credere al 
gentiluomo che Cassio sia suo rivale in amore. 
Induce inoltre Otello a pensare che Desdemona abbia una relazione con il 
giovane Cassio. Trafuga con l’inganno un fazzoletto di Desdemona e lo porta 
negli alloggi di Cassio come prova dell’infedeltà di lei.  
Quando l’ambasciatore di Venezia porta la notizia che Otello è richiamato a 
Venezia e che Cassio prenderà il suo posto a Cipro, il moro impazzisce e 
uccide Desdemona. Jago spinge Rodrigo a tentare di uccidere Cassio per 
trattenere sull’isola Desdemona, ma il capitano delle guardie ha la meglio sul 
gentiluomo. Alla fine, Emilia, la moglie di Jago, smaschera il piano perpetrato 
dal marito. 
Capito infine il suo errore, Otello si pugnala a morte dopo aver dato un ultimo 
bacio sulle labbra esanimi della sposa.


Atto II - scena 3 
Una sala terrena nel castello. 
Due vasti veroni ai lati: una 
porta nel mezzo che dà sul 
giardino.  
Jago insinua parole perfide e 
sospetti nell’animo di Otello 
per infettarlo con un ingre-

diente indispensabile nelle trame dei melodrammi, la gelosia. Il duetto 
tra Jago ed Otello si conclude con le parole: 

Scrutate le parole di Desdemona, un detto  
può ricondur la fede, può affermare il sospetto... Eccola; vigilate... 

Entra Desdemona circondata da donne, fanciulli, marinai che le 
offrono fiori, tutti cantano


 Accompagnati dal mandolino anche i 

fanciulli cantano, spargendo fiori:


T’offriamo il giglio soave stel 
che in man degli angeli fu assunto in ciel,  
che abbella il fulgido manto  
e la gonna della Madonna  
e il santo vel. 


Dove guardi splendono  
raggi, avvampan cuori,  
dove passi scendono nuvole di fiori. 
Qui fra gigli e rose, come a un casto altar,  
padri, bimbi, spose vengono a cantar. 
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DESDEMONA 
Splende il cielo, danza  
l’aura, olezza il fiore. 

Gioia, amor, speranza 
cantan nel mio core.  

CORO (Ciprioti) 
Vivi felice! Addio. Qui 

regna Amore.  

(Durante il coro Otello 
osserva con Jago) 

OTELLO (soavemente 
commosso)  

….Quel canto mi 
conquide. 

No, no, s’ella m’inganna, 
il ciel se stesso irride!  

JAGO  
(Beltà, letizia, in dolce 
inno concordi! I vostri 

infrangerò soavi accordi)  

Otello si lascia prendere dalla leggiadria del momento ma il      
programma malefico è scattato e chi l’ha ideato, sta aspettando 
pazientemente di raggiungere il suo scopo malvagio.

Mentre all’aura vola lieta la canzon, 
l’agile mandòla ne accompagna il suon.  

A te le porpore, le perle e gli ostri, nella voragine 
côlti del mar. Vogliam Desdemona coi doni nostri 

come un’immagine sacra adornar.  

A te la florida messe dai grembi a nembi, a nembi, 
spargiam al suol.  

L’April circonda la sposa bionda d’un etra rorida che 
vibra al Sol. 
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LA WALLY 
Opera in 4 atti di Alfredo Catalano - Libretto di Luigi Illica

Luogo: Hochstoff e Sölden , nell'alto Tirolo, nel 1800
1

Prima rappresentazione Il 20 gennaio 1892, al Teatro alla Scala di 
Milano, con la direzione di Edoardo Mascheroni. L’ottimo successo 
ottenuto alla prima fu il motivo per cui vennero proposte ben tredici 
repliche.


Atto I 
In un piccolo villaggio il ricco fattore Stromminger, padre di Wally, festeggia il 
suo settantesimo compleanno, circondato dai compaesani, fra cui Vincenzo 
Gellner, innamorato di Wally.

Giungono dei cacciatori con Giuseppe Hagenbach che, racconta una sua 
recente impresa da cacciatore imbattibile. Stromminger lo  provoca; ne sorge 
una rissa in cui il vecchio avrebbe la peggio se non intervenisse Wally a 
dividerli.

Il tumulto si placa e ognuno rincasa. Gellner confida al vecchio il suo amore 
per Wally e il vecchio gli concede la mano della figlia senza consultarla, come 
era usanza allora. La ragazza rifiuta e non si lascia convincere. Allora il padre 
la scaccia di casa.

Wally se ne va sul Murzoll, accompagnata dal pastorello-cantastorie Walter 
per un breve tratto di strada.


La storia continuerà poi nell’alternanza di 
amori non condivisi e di disprezzo, di 
desiderio d’amore e desiderio di morte, 
in un susseguirsi di relazioni conflittuali e 
tormentate. Una valanga si porterà poi 
via il cacciatore Hagenbach e Wally lo 
seguirà nella morte. 

 Nella Oeztal, dove è stato ritrovata la mummia Oetzi, nella zona al confine tra Austria  1

e Italia8



WALLY

(rimane un po' pensierosa, poi si 
scuote, si guarda intorno)

Ebben? Andrò... andrò sola e 
lontana, come va l'eco della pia 
campana... là, fra la neve bianca!... 
Là fra le nubi d'or! 
Laddove appar la terra 
come una ricordanza... 
ove anche la speranza 
è un rimpianto o un dolor... 
O della madre mia casa gioconda, 
la Wally se ne va lontana assai, e 
forse a te non farà più ritorno, né 
più la rivedrai! 
Ma fermo è il piè! Già la campana 
pia suona, partiam che lunga è la 
mia via. 
Dal fondo scendono, avviandosi 
alla chiesula dell'Hochstoff, Pastori 
e Contadini, Vecchi e Vecchie. Con 
loro è Walter. Nell'attraversare il 
piazzale costoro si imbattono nella 
Wally.

Ad ora così tarda e così sola, Wally, 
dove vai? 
La Wally

Mio padre m'ha cacciata!


(maggiormente sorpresi)

Tuo padre ti ha cacciata? 
La Wally

Vuol ch'io sposi 
Vincenzo Gellner... 
 

 


Coro di contadini

Dove te n’andrai? 

La Wally (fieramente, co' la fronte 
alta, e colla mano ferma, 
additando)

Lassù! Sull'erte vette andrò 
lontana, come va l'eco della pia 
campana... 
Resta con noi stanotte... partirai col 
sole domattina… 

La Wally

Io vuò partire col sole che 
tramonta... 
Ne l'ardente agonia rimpianta dalle 
squille di questa avemmaria... 
Ho fretta d'arrivar laddove stende 
la libertà ver me le braccia... Addio! 
Sola non partirai! No! Tuo 
compagno sarò!... Farem la strada 
insieme!... Insieme farem la via! E 
canteremo. Addio! 
Le campane suonano ancora l'Ave 
Maria! È la notte!

La Wally e Walter s'allontanano per 
il sentiero. Pe 'l piazzale Pastori e 
Contadini si inginocchiano a 
pregare! La Wally e Walter 
scompaiono dietro le case 
dell'Hochstoff. Si sentono le loro 
voci intuonare la canzone 
dell’Edelweiss*, perdersi a poco a 
poco pe 'l silenzio della notte.

Sul ponte, la lampada del Cristo è 
accesa e gitta una tremula luce 
rossastra intorno a sé.
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LAKMÉ 
Opera in tre atti del compositore francese Léo Delibes su libretto di Edmond Gondinet e Philippe Gille, 
basato sulla novella autobiografica di Pierre Loti Rarahu ou Le Mariage de Loti (scritta nel 1880 ed 
ambientata a Tahiti) .
1

La musica, composta fra il 1881 ed il 1883, coglie l'atmosfera orientale in voga all’epoca, soprattutto 
nell’opera francese: l’opera è ambientata in India, allora sotto dominazione inglese.

La prima ebbe luogo al teatro dell'Opéra-Comique  di Parigi il 14 aprile 1883 con il soprano Marie van 2

Zandt. Rientra nella corrente dell'esotismo e dell'orientalismo , come altre opere dell'epoca,  anche 3

italiane Madama Butterfly e Turandot per esempio.

È nota soprattutto per Il duetto Lakmé-Mallika, Duetto dei fiori, e per l'aria "Où va la jeune Hindoue?", nota 
come "aria delle campanelle", del secondo atto, per soprano leggero di coloratura molto impegnativa per 
l'incredibile difficoltà del brano dovuta non solo ai sovracuti e flautati, ma soprattutto all’agilità.


Nell’India dominata dagli inglesi, molti induisti furono obbligati a professare la loro religione in segreto e 
clandestinità.

Atto primo

La bellissima Lakmé è la figlia del bramino Nilakantha, al quale gli inglesi 
hanno proibito di professare la propria religione, costringendolo così a 
vivere in un rifugio segreto ai margini della giungla. Durante un’assenza 
del padre Lakmé viene sorpresa dal giovane ufficiale inglese Gerald, il 
quale con alcuni amici si è furtivamente introdotto nell’abitazione. Tra i 
due giovani scatta un’attrazione subitanea, ma l’improvviso ritorno di 
Nilakantha costringe Lakmé a far fuggire precipitosamente Gerald. Il 
bramino, accortosi dell’intrusione, furioso giura vendetta.

Atto secondo 
Per scoprire chi sia l’audace che ha osato violare il loro rifugio, 
Nilakantha, travestito da mendicante, costringe Lakmé a cantare davanti 
alla guarnigione inglese (‘aria delle campanelle’), pensando così di 
scoprire il profanatore. Quando Gérald accorre in soccorso di Lakmé, che 
al colmo dell’emozione sta per svenire, il bramino lo ferisce con un 
pugnale.

Atto terzo 
Lakmé, aiutata dal fido Hadji, ha trasportato Gerald in un luogo segreto della foresta. Lo cura 
amorevolmente e riesce a guarirlo (“Sous le ciel tout étoilé”); per benedire la loro unione, Lakmé mentre si 
reca ad attingere acqua alla vicina fontana dell’amore eterno, incontra Frédéric, un altro ufficiale inglese, il 
quale le ricorda che Gérald deve tornare al reggimento. Comprendendo che se egli restasse con lei 
sarebbe per sempre infelice, la fanciulla coglie un fiore avvelenato e lo morde prima di tendere a Gérald la 
coppa con l’acqua sacra che gli permetterebbe di eludere la vendetta del bramino. Nilakantha non può più 
annientarlo ma si dà pace poiché sua figlia, ormai morta, ha raggiunto “lo splendore dei cieli”.

Lakmé "muore, ultima figlia di un mondo mezzo scomparso, fragile reliquia di una poesia che la nostra 
civiltà pratica sta spegnendo", scriveva il critico Camille Bellaigue, nel 1889, nel suo L'année musicale. Il 
soldato di una nazione coloniale e la ragazza esotica che non si assimila alla cultura occidentale non 
possono trovare sbocco per i loro sentimenti. Lakmé, come altre eroine quali Violetta, Carmen e Ciò Ciò 
San, non ha un futuro in questo mondo, se non nell’atto eroico della morte. Il conflitto tra il mondo dei 
bramini difeso da Nilakantha, padre di Lakmé, che predica contro l’occupazione inglese, e l’occupante 
innamorato non le permette altra scelta. Gérald è innamorato, sì, ma ma forse non tanto della ragazza 
quanto piuttosto dei misteri e dell'ambiente che la circonda, dell'idea della giovane donna sacra, e dello 
splendore dei suoi gioielli. Egli é disposto a morire per il suo onore, ma non per Lakmé: e quando lei gli 
propone di nascondersi, lui risponde appunto che preferirebbe morire. Lakmé invece è disposta a morire 
proprio per lui, poiché, incontrandolo, la dolcezza e l'audacia del soldato risvegliano in lei sentimenti 
profondi, lei lo vuole proteggere dalla vendetta e dalla morte che suo padre si prefigura per lui. Lakmé 
riesce a salvare Gérald, ma, rendendosi conto dell'impossibilità di realizzare il suo amore in vita, cerca la 
soluzione nella morte.

 I nativi vi sono descritti come innocenti selvaggi figli della foresta, spaventati dai loro primi contatti con il mondo paternalistico 1

occidentale. L’”esotismo romantico” nei confronti delle imprese coloniali aveva raggiunto il suo apice. Oggigiorno invece queste 
imprese non vengono più idealizzate ma considerate nella loro cruda realtà di razzismo ed imperialismo.

 Il manifesto parla di “opéra-comique” mentre il libretto indica “opéra”. Nel programma di sala di una realizzazione dell’opera a 2

Zurigo si legge: “Delibes concepisce così un'opera che alterna il grottesco al sublime, una partitura che traduce lo scontro 
prodotto dall'incontro tra un universo presentato come vasto, immemorabile, misterioso e limpido, e una realtà banale, fatta di 
commenti superficiali e comportamenti cinici” [soprattutto quando intervengono gli inglesi] 

 In un’acuta osservazione del 1978, Edwar Said nota che «L’Oriente stesso è in un certo senso un'invenzione dell'Occidente».3



IL VERISMO, STILE O PERIODO? 

La definizione del termine Verismo non è univoca: con questo concetto si 
definisce sia uno stile che un periodo.

Il Verismo ebbe origine come movimento letterario influenzato dal natu- 
realismo  di  Émile Zola  ed altri scrittori francesi. Il racconto e l’opera teatrale 
Cavalleria rusticana di Verga, furono la fonte ispiratrice dell’opera solitamente 
considerata la capostipite di questo stile nell’ambito musicale italiano: l’opera 
omonima di Mascagni .
1

Questo genere operistico produsse poi altre opere come Pagliacci, di Leoncavallo 
(1892), e Tosca di Puccini (1900), raggiunse l’apice nei primi anni del 1900 e si 
protrasse fino agli anni ’20. Il termine Verismo però può essere usato in modo più 
ampio e riferirsi all'intera produzione dei compositori attivi in Italia durante il 
periodo 1890-1920, di Mascagni, certo, ma anche di Puccini, Alfano, Cilea, 
Leoncavallo, Giordano, Catalani, Montemezzi, Franchetti e Zandonai. Può inoltre 
comprendere anche le loro composizioni in stile diverso da quello tipicamente 
verista: per Mascagni la commedia pastorale L'amico Fritz, l’opera simbolista Iris 
e quelle medievali Isabeau e Parisina a cui si può aggiungere Zanetto, ambientato 
nella Firenze rinascimentale. Queste opere, pur non trattando tipici 
argomenti  veristi, sono scritte nello stesso stile musicale dei melodrammi più 
paradigmatici. 

Il termine dunque indica soprattutto uno stile, un approccio, che considera i 
soggetti descritti (non sono più quelli della storia classica e mitologia, bensì realtà 
concrete), imperniandoli sull'uomo e la donna comuni e sui loro problemi, 
generalmente di natura affettiva e sessuale, sui conflitti che portano spesso a fatti 
di sangue, descritti anche dalla musica in modo passionale e violento. I 
compositori del verismo cercavano consapevolmente di integrare il soggetto 
drammatico con ciò che veniva espresso in musica, abbandonando la "struttura 
recitativa e scenografica” della precedente opera italiana. Le opere erano 
"composte in modo continuo", con poche pause e il testo, redatto in forma libera, 
era perfettamente integrato al significato drammatico e alla realizzazione 
compositiva, in modo da restituire la realtà in modo spietato. Le caratteristiche 
stilistiche basilari sono la spontaneità, l’impeto, la sincerità, la passione, che 
coinvolgono la natura melodica, la vocalità e la struttura drammatica. La vocalità 
è vicina a quella del parlato con fraseggio e metrica irregolari, inseriti in una 
drammaturgia “dell’urlo e del coltello”  che immerge l’ascoltatore in 2

un’ambientazione vicina alla realtà e molto carica emotivamente. 

Il desidero di non effettuare soltanto una denuncia sociale, ma anche di 
intrattenere la gente contribuì alla produzione di numerose opere , non riservate 3

all’élite, ma alla portata di tutti. Questo ruolo fu ripreso poi dal cinema che, dopo 
essere stato strumento di propaganda sotto il regime fascista, si aprì ad una 
nuova stagione alla fine della seconda guerra mondiale, con la nascita del cinema 
neorealista, che soppiantò il melodramma in popolarità quale diffusore di 
denuncia sociale.


 Prima il 17 maggio 1890, Teatro Costanzi di Roma, con Gemma Bellincioni e Roberto Stagno.1

 come descritto dalla critica musicale e storica della musica Adriana Guarnieri Carazzol,2

 La quantitativa di questo periodo in Italia arriva a novecento opera, scritte da cinquecento 3

compositori e un po’ meno di quattrocento librettisti; R. Nannetti, Italian verista opera libretti, 
1890-1920; novembre 1984) 11



“LE  CAVALLERIE” 
Mascagni e Verga dispute all’ultima lira 
Nel 1889 l’editore milanese Edoardo Sonzogno  decise di indire un concorso 4

per nuove leve. Il bando prevedeva la composizione di un’opera inedita in un 
unico atto. A questo concorso partecipò il compositore livornese Pietro 
Mascagni, con i librettisti Giovanni Targioni-Tozzetti e Guido Menasci. Essi 
proposero Cavalleria rusticana senza chiedere il consenso dell’autore Verga. 
Proprio l’opera di Mascagni si aggiudicò il concorso e l’immediato favore di 
pubblico e critica… ma  non quello dello scrittore Verga, che un mese prima, 
aveva incaricato Stanislao Gastaldon di 
realizzare il dramma lirico Mala Pasqua! . 
5

La faccenda finì in Tribunale: 
Sonzogno e Mascagni furono 

condannati a risarcire Verga con il 50% dei guadagni già incassati e di quelli 
futuri. Le polemiche tra lo scrittore, il compositore e l’editore proseguirono per 
molti anni in una storia infinita fatta di parole, note, ricorsi e risarcimenti, che, 
fortunatamente, nulla toglie alla bellezza dei loro lavori.


 omologo e rivale dei Ricordi, è una casa editrice fondata alla fine del XVIII secolo4

 Debutto il 9 aprile 1890 al Teatro Costanzi di Roma con Elena Teodorini e Giuseppe Russitano 5

nei ruoli di “Carmela” e di “Turiddu”

Giuseppe Giacosa (1847-1906, scrittore e 
librettista) sulla Gazzetta piemontese del 
13 gennaio 1884, scrive:

Domani sera al teatro Carignano sarà 
rappresentato un lavoro drammatico di G. 
Verga. È questo un fatto artistico di grande 
importanza e il mondo letterario di tutta 
Italia ha gli occhi su di noi. (…) Egli scelse 
l’ambiente rusticano perché i congegni 
della vita vi sono assai meno complicati, ed 
è quindi meno temerario il tentare di 
metterli in azione rinunziando ai vieti 
amminicoli della tradizione teatrale. Il 
pubblico ha per lo più un falso concetto 
della novità, e la fa quasi tutta consistere 
nel fatto. Chi trova una combinazione di 
avvenimenti non prima trovata è tenuto per 
novatore e lo effetto artistico più pregiato è 
quello della sorpresa. Ciò parve falso a 
Verga e anche a me. Questo teatro che mira 
soprattutto a sorprendere è un teatro di 
decadenza. (…) Le maggiori tragedie nella 
vita seguono con terribile semplicità.

Nel 1880 Verga scrisse il racconto 
pubblicato ne’La vita dei campi, 
ne elaborò poi una messa in 
scena teatrale (1884, con nel 
ruolo di Santuzza Eleonora Duse), 
ma il successo non fu quello 
sperato.
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“LA  CAVALLERIA”  
Il capolavoro di Mascagni, interpretato dai cantanti e coniugi Gemma 
Bellincioni e Roberto Stagno, sotto la direzione di Leopoldo Mugnone, fu 
messo in scena il 17 maggio 1890 e ottenne ovazioni trionfali. 

Mascagni usò la musica popolare, la musica conosciuta dalla povera gente, 
lui sapeva bene quale fosse, e sapeva creare melodie che piacevano, in cui 
questa gente si riconosceva. Le faceva proporre dal coro, che rappresenta la 
voce della comunità soprattutto nei suoi momenti di festa e di celebrazione 
liturgica, e portano in scena ciò che il popolo avrebbe cantato anche nella vita 
quotidiana. La stessa osservazione vale per i singoli individui che possono 
proporre momenti simile, come la serenata in dialetto siciliano, cantata da 
Turiddu all’interno del preludio, come la canzone di Alfio e lo stornello di Lola. 
Questi personaggi suonano familiari e riconoscibili al pubblico italiano poiché 
propongono canti riconoscibili da tutti, anche fuori dalla Sicilia. Al di fuori di 
questi momenti, Mascagni fa qualcosa di molto innovativo permettendo ai 
dialoghi di fluire in una melodia libera, aperta, seguendo il ritmo del discorso e 
dello stato d’animo dei personaggi.

Con Cavalleria rusticana il compositore istituì e lanciò il verismo musicale, 
l’ambiente ‘plebeo’ e le tinte forti, ma soprattutto il tipo di vocalità sforzata e a 
tratti stentorea, con una realizzazione orchestrale che pare rispecchiare in 
presa diretta lo stato d’animo dei personaggi, esaltando le loro emozioni, ma 
senza farsi troppo notare, forse per non tradire ciò che propugnava il Verismo 
in campo letterario, ossia la tecnica dell’impersonalità che esigeva una 
narrazione nuda e cruda, distaccata, priva di commenti, brutale, non coinvolta 
emotivamente. Così come gli scritti di Verga ci interpellano costantemente e 
ci coinvolgono nel turbinare di emozioni contrastanti, la musica di Cavalleria, 
sia essa cantata o soltanto strumentale, non cessa di commuoverci in modo 
profondo con i suoi momenti struggenti, toccanti e provocatori. Proba-
bilmente, grazie alle note indimenticabili del compositore livornese che con 
questa opera ha toccato immediatamente l’apice della sua carriera e della 
notorietà, anche il racconto di Verga ha mantenuto vivo l’interesse nel tempo 
e varcato i suoi confini linguistici.


 

Illustrazioni del pittore Arnaldo Ferraguti per “La vita 
dei campi” di Giovanni Verga
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CAVALLERIA RUSTICANA 
Melodramma in un atto 

Libretto di Giovanni Targioni-Tozzetti e Guido Menasci 

Musica di Pietro Mascagni 

Personaggi  
Santuzza 	 soprano 	 	 	 Turiddu 	 tenore

Lola 	 	 mezzosoprano 	 	 Alfio 	 	 baritono  
Lucia (Mamma Lucia)	contralto

Coro di contadini e contadine

Riassunto 
È il mattino di Pasqua in un paese della Sicilia. A sipario calato, 
Turiddu canta una serenata a Lola, la donna che sperava di sposare 
prima di partire per il servizio militare, ma che, al suo ritorno, ritrova 
ormai sposata con il carrettiere Alfio, più benestante di lui. Per 
consolarsi o per ripicca (“con un nuovo amore volle spegnere la 
fiamma”), Turiddu, seduce Santuzza (che si sente “scomunicata”) e le 
giura di portarla all’altare. Turiddu non riesce però a dimenticare Lola, 
con la quale continua ad intrattenere una relazione appassionata. 

Mentre un gruppo di popolani saluta la promettente giornata pasquale, 
Santuzza si reca da Mamma Lucia, la madre di Turiddu, per lamentarsi 
del comportamento del fidanzato. Ma Lucia è ignara del fatto che 
Turiddu sia in paese, lo credeva partito per acquistare del vino. La 
conversazione animata delle due donne è interrotta da Alfio, marito di 
Lola, di ritorno dal lavoro (“Il cavallo scalpita” - “ O che bel mestiere”). 
Di buon umore, egli conferma di aver visto Turiddu nei pressi di casa 
sua quel mattino. Partito Alfio, Santuzza mette al corrente Lucia della 
tresca di Turiddu con Lola esprimendo la propria disperazione di 
donna tradita. Anche Mamma Lucia è scossa e si avvia verso la 
chiesa. 

Sulla piazza si presenta Turiddu, che risponde in modo dapprima 
evasivo e poi irritato alle domande insistenti di Santuzza. Passa per la 
piazza Lola, che si sta recando a messa  (“ci deve andare chi sa di non 1

aver peccato” dice Santuzza in tono provocatorio). Lola chiede a 
Turiddu se abbia visto suo marito, ma di fronte all’ostilità di Santuzza 
preferisce allontanarsi ed entrare in chiesa. Esasperato, Turiddu 
vorrebbe seguire Lola, ma Santuzza lo implora di rimanere e infine, 
non riuscendo a trattenerlo, lo maledice per aver infranto la promessa 
di nozze (“A te la mala Pasqua, spergiuro!”). 

Giunge Alfio, che trova Santuzza sola e sconvolta. Al colmo 
dell’amarezza ella racconta al carrettiere che sua moglie e Turiddu 

 È interessante notare l’atteggiamento diverso di queste due donne “vere”, dalla struttura 1

psicologica e dalla posizione sociale diversa, spavalda e maritata l’una, gelosa, sedotta e 
“scomunicata” e dunque vittima l’altra.14



hanno ripreso a frequentarsi mentre lui è assente. Il marito tradito, 
dapprima incredulo, minaccia di morte la donna nel caso ella 
mentisse. Poi se ne va e promette di vendicarsi. 

Uomini e donne escono dalla chiesa dopo la funzione pasquale. (“A 
casa, a casa!”). Turiddu invita i paesani a bere all’osteria (“Viva il vino 
spumeggiante”). Giunge Alfio, scuro in volto, e Turiddu gli chiede di 
partecipare al brindisi, ma Alfio respinge il bicchiere. Turiddu, 
compresa la situazione, getta via il vino, mentre Lola e le altre donne 
se ne vanno spaventate. La sfida è lanciata: secondo l’uso siciliano i 
due rivali si abbracciano e Turiddu morde l’orecchio destro ad Alfio, 
confermando così di accettare il duello con il rivale. Egli si addossa la 
responsabilità dell’accaduto e sarebbe pronto a lasciarsi uccidere, se 
non fosse per Santuzza e la promessa di sposarla. Alfio, impassibile, 
se ne va dicendogli che lo attenderà dietro l’orto. 

Turiddu si rivolge alla madre appena giunta e, incolpando il vino 

appena bevuto, dice di 
volersi allontanare per 
prendere una boccata 
d’aria ma, prima di 
congedarsi, le chiede 
d i o c c u p a r s i d i 
Santuzza nel caso egli 
non dovesse tornare. 
La madre, allarmata, 
vorrebbe spiegazioni 
dal figlio ma questi si 
limita a chiederle una 
benedizione, dei baci e 
f u g g e v i a . A r r i v a 
Santuzza alla ricerca di 
Turiddu: le due donne 

si rendono conto della sventura che le sovrasta. La piazza si riempie di 
paesani. Ad un tratto, una voce di donna, carica di orrore, grida: 
«Hanno ammazzato compare Turiddu!».  

ZANETTO 
Gli stessi librettisti di Cavalleria elaborano dalla commedia in versi Le passant 
di François Coppée il libretto per l’opera Zanetto (1896) ambientata nella 
Firenze medievale. Zanetto (mezzosoprano) è un personaggio candido ed 
ingenuo, un poeta girovago, un cantastorie, che si innamora della giovane 
cortigiana Silvia (soprano), prendendola per una nobildonna. Lei lo respingerà 
per preservarlo nel suo candore prendendo consapevolezza di cosa sia 
l‘amore. Di quest’opera verrà eseguito il piacevolissimo preludio in cui, a 
capella, si intersecano sei linee melodiche. 
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IRIS 
Opera di Pietro Mascagni su libretto di Luigi Illica 
1

Opera simbolista eseguita come prima assoluta al 
Teatro Costanzi di Roma il 22 novembre 1898, diretta 
da Mascagni; la prima nella seconda versione fu diretta 
da Arturo Toscanini al Teatro alla Scala il 19 gennaio 
1899, entrambe con la Hariclea Darclée e Fernando De 
Lucia.

Lanciò in Italia la moda dell'esotismo ambientato in 
Giappone, ripresa poi con successo ancora maggiore 
da Giacomo Puccini in Madama Butterfly (1904, su 
libretto di Illica e Giacosa).

La proposta del soggetto partì direttamente da Illica e 
raccolse l’entusiasmo di Mascagni che si mise subito a studiare la musica 
giapponese («Sono tutto ingiapponesato» gli scrive nel 1896), tanto che vi 
inserì il gong  e la scala esagonale. Ciò malgrado la critica fu piuttosto severa, 2

notando non soltanto che il Giappone come concepito da Mascagni era più 
fantasioso che realistico ma criticando soprattutto la debolezza drammaturgia 
della narrazione. Musicalmente però è un’opera molto ricca di novità ed offre 
pagine di bellezza assoluta come l'aria di Ior, il coro delle lavandaie (" Al rio! ") 
l'aria della piovra, ispirata ad una stampa erotica dell’artista Hokusai (Il sogno 
della moglie del pescatore) , la danza delle geishe, e il celeberrimo Inno del 3

Sole che apre e chiude l’opera.

Trama 
Iris, ingenua figlia di un vecchio cieco, vive lieta godendo delle semplici cose 
della natura, ma involontariamente attira su di sé le attenzioni di Osaka, un 
bieco nobile. Questi, invaghitosi di lei, la rapisce incantandola con un teatrino 
di pupi. Iris viene condotta a Yoshiwara, luogo di perdizione, mentre crede 
ancora di sognare, o di trovarsi in paradiso; Osaka cerca di sedurla, ma riesce 
solo a terrorizzare la fanciulla.

Stanco e infastidito della semplicità di Iris, Osaka la lascia in balìa di Kyoto, 
che la espone nella casa di piacere. Là, raggiunta e maledetta dal padre che 
non sa del rapimento, Iris si getta, per la vergogna, in un baratro. La ragazza 
muore sotto il bacio del sole, che trasforma il suo corpo nel fiore che porta il suo 
nome. 

 Mascagni fu il primo musicista italiano ad applicare il suo estro a un soggetto giapponese. Egli 1

fu sollecitato da Illica, che gli aveva ceduto sin dal 1894 uno scenario di libretto già proposto a 
Franchetti, tratto dalla leggenda “L’innamorata dei fiori”


 S’odono in lontananza: «suoni tremoli di sàmisen, rimbombanti di gongs, chiassosi di tamburelli 2

e striduli di koliú a fiato» scrive Illica.


 La stampa raffigura un rapporto carnale tra una donna e due polpi. Iris, descrive una scena, che 3

aveva visto da bambina in un tempio Buddista, raffigurante un polpo che avvolgeva i suoi 
tentacoli attorno a una giovane donna sorridente, uccidendola. Iris ricorda anche che un bonzo le 
aveva spiegato: "Quella piovra è il piacere...quella piovra è la morte!"16



Dal libretto dell’opera di Luigi Illica 
ATTO PRIMO - Scena unica


Addio cielo fatto di onde piene di raggi di luna e di misteri!

La notte abbandona il cielo;  il suo lavoro vivificatore è finito;  uomini e cose 

hanno riposato e sognato;  essa cede il governo della vita al giorno.

Come in un gran velario di nebbie, tutto inonda una tinta diafana e indecisa;  

è la incertezza del primo raggio, ma gradatamente poi, ecco! i primi albori che 
si diffondono rispecchiandosi in scintille adamantine entro a le rugiade sui 

fiori, sulle erbe!  Nel piccolo giardino di Iris, i fiori, come curiosi bimbi, levano i 
visi dalle chiomate corolle e guardano ad oriente.  La casetta di Iris è ancora 

chiusa dentro alle sue stuoie colorate e ai suoi battenti di quercia.

Il villaggio, dietro quella grigia macchia di alti, pallidi bambou, eleva ancora 
indecisi nella penombra i suoi bizzarri tetti; e il ruscello che lo divide dalla 
piccola casa di Iris mormora la sua cadenza senza scopo, mesta o gaia 

secondo che la luce, che scende e vi penetra, effonde nelle sue acque il riso 
o la lagrima del cielo.


E l'aria si riempie di fulgori!

E l'aria passa tra rami e fronde, tra fiori ed erbe, tra piante e case, e palpita!


O luce, anima del mondo!

Leggere brume erranti fuggono ai venti;  e al di là, lontano, lontano, nelle 
immensità profonde dell'azzurro, immobile come un gran mare calmo, già 
balenano rapidi splendori, echi di luce, vibrazioni misteriose d'altri infiniti 

mondi esultanti alla vita!  Or discendono i raggi; pallidi prima, poi rosei, caldi, 
vivi... è il giorno! L'aurora trionfa! le cose si disegnano rapide!


Ecco la scena: la allegra casetta di Iris;  il suo giardino colla piccola siepe di 
biancospine in fiore;  nettamente ora spiccano i pallidi e sottili bambou nel 

risalto del villaggio;  il ruscello canta gaio ed azzurro il ritornello che gli viene 
dalla canzone serena ed azzurra del cielo;  e laggiù, là, nell'estremo fondo, 

il Fousiyama, alto come la brama degli umani anelanti alla gran pace del 

silenzio!

Il Fousiyama!


Ultimo appare egli, fantastica visione; ma sull'alta sua cervice, immacolata 
per eternità di neve, reca esso pel primo, alla vallea dove vive Iris, il riflesso 

del primo raggio del Sole.
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Oh la suprema bontà che il Sole esprime al mondo coi suoi raggi!

La luce è l'idioma degli eterni.


Uditelo:


ILSOLE 
4
Son io! ~ son io, la vita! ~ son la beltà infinita, 


la luce ed il calor.

Amate, o cose! ~ dico ~ sono il dio novo e 

antico, amate! ~ son l'amor.

Per me gli augelli han canti ~ i fior profumi e 

incanti, l'albe il color di rose ~ e palpiti le cose.

Ne' raggi miei fulgenti l'anime paurose 

ritemprano le genti.

Son io, l'eterno incanto; ~ io che rasciugo 


il pianto e accheto ogni dolor,

che, legge d'eguaglianza, 


dono la gran speranza che avviva tutti i cor.

Dei mondi io la cagione; ~ dei cieli io la ragione! 
Uguale io scendo ai re ~ sì come a te, mousmè! 
5

Pietà è l'essenza mia, eterna poesia, 

calore, luce, amor!


(la mousmè  che fantasiosamente sente il linguaggio caldo 
della luce e lo traduce in bontà, carezze, promesse, è Iris; è 
lei che infantilmente si impersona in quella  mousmè uguale 

ai re davanti al sole  è Iris, la figlia del Cieco, quella che 
accorre sul limitare della sua casetta)


Così sempre, chiamandola, il Sole la risveglia alla 
mattina.


Solo agli innocenti sorridono queste divine 
allucinazioni.  Le loro anime sono pure come la luce e 
la comprendono;  e se il Sole ha parole per lei, Iris ha pe 'l Sole tutto il tesoro 

delle piccole confidenze.  Onde il raggio del pianeta e il raggio dell'anima 
della mousmè confondono insieme cielo e terra;  la infinità dello spazio è 

vinta.

 Non si tratta di un sole qualunque, ma del simbolo archetipico della vicenda, tanto 4

da divenire personaggio cui il coro presta la propria voce .


 Mousmé o mosumé in giapponese significa figlia ma anche ragazza dai facili costumi518



MINJI KIM 
Il soprano coreano Minji Kim è considerata, 
a livello internazionale, una promessa in 
ambito operistico per le sue qualità vocali di 
morbidezza e ricchezza di armonici. La 
critica esalta la sua musicalità e la sua 
naturale predisposizione per gli acuti, precisi 
e  presenti, dal colore cristallino. 

Ha conseguito il diploma accademico di 
secondo livello in canto lirico al Conser-
vatorio "G.Verdi" di Milano e il diploma 
Master of Arts in Vocal Music Pedagogy al 
Conservatorio della Svizzera italiana. Si è 
poi perfezionata in canto lirico presso 
l’Accademia AMO del Teatro Coccia di 
Novara.

È stata protagonista di importanti progetti di 
musica contemporanea: a partire da Offrandes di Varèse a Como (2015), 
nell’Opera Alfred di Donatoni a Milano (2016), A. Schönberg nel concerto 
“Novecento storico” sempre a Milano (2017), alla registrazione del 
Concerto per la notte di Natale dell’anno 1956 di Luigi Dallapiccola (2018) 
e nel concerto “Oriente Immaginario” all’Auditorio RSI di Lugano (2021). 

Ha partecipato all’Italiana in Algeri di Rossini per Ticino Musica (2018). È 
stata Donna Anna nel Don Giovanni di Mozart (Teatro Carcano di Milano 
2019) e nell'esecuzione della sua Messa da Requiem (direttore Maxime 
Pascal) presso l'Auditorium di Milano con l’Orchestra Sinfonica e il Coro 
Sinfonico Verdi di Milano (2020). Ha cantato nel concerto “Opera Journey” 
alla Korea National Opera presso Seoul Art’s Center (2021). È stata più 
volte solista nei Concerti di gala del Coro Lirico di Lugano (direttore 
Andrea Cupia) anche a Lugano LAC. Ha suscitato approvazione la sua 
esecuzione solistica nella Messa di Requiem di Donizetti al Concerto del 
Venerdì Santo presso la Chiesa Collegiata di Bellinzona con l’OSI e il Coro 
della RSI (direzione Diego Fasolis, 2023). 

Ha vinto numerosi concorsi internazionali (Maria Labia Prize International 
Singing Competition, Concorso Internazionale di Canto Lirico “Maria 
Amadini”, Concorso Internazionale di Canto Lirico G.B. Rubini, Concorso 
Lirico Internazionale "Santa Gianna Beretta Molla” e Concorso Lirico 
“Rinaldo Pelizzoni”).

Ha partecipato a vare masterclass con Leone Magiera, Nicola Martinucci, 
Fiorenza Cedolins, Donato Renzetti, Ernesto Palacio e Mariella Devia. 
Continua a svolgere la sua attività come cantante professionista.
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CAMILLA ANTONINI 
Il mezzosoprano milanese, con studi musicali al 
Conservatorio Giuseppe Verdi e a Torino,  debutta 
giovanissima Cherubino in Le nozze di Figaro, 
Rosina ne Il barbiere di Siviglia, ed altre ancora, 
poi è Arbace nel Catone in Utica di Francesco 
Antonelli Torres in prima ripresa mondiale moderna 
ad Ascoli Piceno ed Isaura in Tancredi a Pesaro. 
Debutta poi Fenena  (Nabucco) e Maffio Orsini 
(Lucrezia Borgia). Nel 2017 è Dorina ne 
L’impresario delle Canarie di Domenico Sarro ed è 
nuovamente Vespetta nel Pimpinone di Albinoni 
presso la Chamber Opera di San Pietroburgo, poi 
Zerbine ne La servante maitresse di Pergolesi a 

Beirut. Nel 2019 è Maddalena nel Rigoletto (regia di Gianmaria Aliverta), Zita in 
Gianni Schicchi (regia di Marco Gandini) e debutta Zanetto di Mascagni. Con il 
Teatro dell’Opera Giocosa di Savona partecipa a Madama Butterfly con la regia 
di Renata Scotto poi, presso il Teatro Comunale di Treviso, è Zita nel Gianni 
Schicchi. Nel 2021 la troviamo attiva in Ticino dove, con TicinoMusica, è Rosina 
ne Il barbiere di Siviglia poi Angelina ne La Cenerentola e con il Coro Lirico di 
Lugano sotto la direzione di Andrea Cupia è un’entusiasta Teresa nell'opera La 
sonnambula di Bellini a Lugano e Locarno. Nel 2022 debutta il ruolo di 
Mercedes in Carmen ed è La Madre nell'opera Conchita di Riccardo Zandonai a 
Catanzaro con Filippo Arlia. Partecipa alla Festa dell'Opera (Teatro Grande di 
Brescia) con il concerto di inaugurazione e il concerto dedicato alle eroine 
donizettiane. Debutta Orfeo nell'opera di Gluck e Falstaff di Giuseppe Verdi 
(Gianluca Marcianò), accanto al basso-baritono Bryn Terfel, mentre a Tindari è 
Lola in Cavalleria Rusticana (collaborazione con RAI 5 per la celebrazione del 
centesimo anniversario della morte di Giovanni Verga) e per il Festival Giacosa è 
Suzuki in Madama Butterfly. Debutta in seguito il ruolo di Olga in Evgenij 
Onegin di Pëtr Il'ič Čajkovskij in forma di concerto (Maestro Alberto Veronesi). 
Nel dicembre 2022 è il Principe Orlovsky nell'opera Die Fledermaus presso il 
Teatro Comunale di Ferrara. Nel gennaio 2023 debutta il ruolo della Zia 
Principessa nell'opera Suor Angelica di Puccini, poi Mamma Lucia in Cavalleria 
Rusticana presso la Berliner Philarmoniker. Nel luglio 2023 riprende Rigoletto, 
Falstaff (Mrs Quickly) e Madama Butterfly (Suzuki) ed in seguito il ruolo di 
Carmen.  
Ha debuttato nell'opera Maddalena di T. Trachsel, eseguita in prima mondiale a 
Lugano, seguirà poi il debutto come Amneris in Aida presso il Teatro Cilea di 
Reggio Calabria e registrerà per l’etichetta Opera Discovery le Romanze da 
Camera di Arturo Toscanini.
Ha collaborato con parecchie case discografiche in varie registrazioni.20



LUANA PANGALLO 

Luana Pangallo è nata a Crotone nel 
1983 e, sin da piccola, ha avuto una 
predisposizione marcata per la 
musica lirica. 

Ha studiato presso il conservatorio 
San Giacomoantonio di Cosenza. 
Per motivi personali non ha potuto 
terminare gli studi ma ha conti-nuato 
a coltivare la sua passione. 
Ha partecipato a vari concorsi canori 
regionali e nazionali. 

Nel 2012 ha preso lezioni dal 
maestro Romano Franceschetto a 
Fidenza (PR) e con lui e altri colleghi 
si è esibita al teatro Verdi di Busseto.  

La sua esperienza di vita l'ha portata a 
intraprendere strade diverse da quelle musicali, ma il canto ha sempre 
avuto un ruolo fondamentale nella sua vita, continuando ad essere la 
sua grande passione. 

Trasferitasi a Lugano, ha iniziato fin da subito a frequentare il Coro 
lirico diretto dal maestro Andrea Cupia, ed ancora oggi è onorata di 
fare parte di questa grande famiglia.  
Attualmente è una mamma attiva e molto impegnata, ma ha la gioia di 
continuare a cantare, poiché questa grande passione e la sua 
generosità vocale le fanno vivere e condividere tante emozioni e 
momenti indimenticabili.
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MICHAEL ALFONSI 

L’attività canora di Michael Alfonsi è 
in iz ia ta prest iss imo, g ià come 
bambino-cantore presso la Schola 
Puerorum della Cappella Sistina. Egli 
ha poi continuato gli studi musicali e 
conseguito il diploma di pianoforte 
complementare (Conservatorio di 
Potenza) e il titolo di Maestro Con-
certatore e Direttore Musicale di 
Palcoscenico. Ha sempre partecipato 
con ottimi esiti a parecchi concorsi 
nazionali e internazionali.

Ha acquisito buona esperienza sia in 
musica sacra che lirica (anche in 
quest’ambito è stato ingaggiato fin da 
bambino nelle varie opere che pre-
vedono questi interventi).


Come solista ha cantato in vari concerti di gala fin dal 2008 (a Lucca in 
occasione di un concerto di gala per il 150° dalla nascita di Puccini), 
mentre tra il 2013 e il 2019 ha debuttato diversi ruoli, Traviata (Alfredo), 
Butterfly (Pinkerton), Cavalleria, Lucia di Lammermoor (Edgardo), 
Werther, (Brulmann), Tosca (Cavaradossi), Bohème (Rodolfo), Carmen 
(don José), è stato Calaf nella Turandot di Busoni e poi il Conte di 
Almaviva. Nel 2017 a Roma ha debuttato il Requiem di Mozart e nel 
2019 il ruolo di Andrea Chenier, sempre a Roma, al Teatro dell’Opera. 
Ha riproposto molte di queste opere anche in seguito ed ha 
partecipato con regolarità a recital in varie occasioni e nel corso di 
varie commemorazioni anche in ambito religioso.

Più recentemente, nel 2023, ha debuttato nella "prima assoluta roma-
na” dell'opera Z mrtvého domu (“Da una casa di morti” su libretto del 
compositore tratto dall’opera omonima di Fëdor Dostoevskij) di Leoš 
Janàcek, al Teatro dell’Opera di Roma Don Giovanni (nel ruolo di Don 
Ottavio – teatri tradizionali dell’Abruzzo).

Ha registrato parecchi CD e DVD e partecipato a riprese televisive e 
cinematografiche per diverse emittenti televisive quali Rai, Sky, BBC, 
Eurovisione e Mondovisione, nonché da emittenti radiofoniche quali 
Radio Rai e Radio Vaticana.  
In campo professionale svolge parecchie mansioni come Commissario 
e Direttore artistico in varie commissioni culturali del Lazio e 
internazionali. Tra le cariche onorifiche, ha ottenuto quella di “Cavaliere 
e Commendatore onorario della Città di Roma per il merito di portare 
l’Arte del Canto nel mondo”.  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EUGENE VILLANUEVA 

Il baritono svizzero-americano 
Eugene Villanueva è uno degli 
artisti più interessanti della sua 
generazione.

Si esibisce in teatri d'opera e 
festival di fama mondiale, tra cui la 
San Francisco Opera, Metropolitan 
Opera, i l Festival di Aix-en-
Provence, la Dallas Opera, il Teatro 
Comunale di Bologna, il Teatro di 
Basilea, lo Staatstheater Braun-
schweig e le produzioni a Torre del 
Lago Puccini per citarne alcuni. I 
ruoli che ha interpretato con gran-
de successo includono Marcello e 
Schaunard (La Bohème di Puccini), 
Sharpless (Madama Butterfly di 

Puccini), Rodrigo (Don Carlo di Verdi), Escamillo (Carmen di Bizet), 
Figaro (Il barbiere di Siviglia di Rossini), Onegin (Eugene Onegin di 
Tchaikovsky), Il conte Almaviva (Le nozze di Figaro di Mozart), Don 
Giovanni (di Mozart), e molti altri.


Le sue esibizioni concertistiche includono sia il repertorio classico che 
quello contemporaneo con le orchestre di Los Angeles, Accademia 
nazionale di Santa Cecilia, Suisse Romande, Norddeutscher Rundfunk 
(NDR), Toscanini Emilia-Romagna, Shanghai e Argovia Philharmonic, e 
San Francisco, Tokyo nonché Göttinger Symphonies con direttori di 
fama mondiale quali Bonynge, Levine, Runnicles, Mariotti, Frizza, 
Heras-Casado, Marcon, Meister, Tovey, Renes, Darlington e Galli.


Si esibisce frequentemente in serie di recital alla Carnegie Hall di New 
York, al Ravinia Festival di Chicago, alla San Francisco Opera, alla 
Dallas Opera, alla San Francisco Symphony e al Norddeutscher 
Rundfunk (NDR) di Hannover, alla californiana Music Academy of the 
West, al New York Festival of Song, al Festival Leoncavallo di Brissago 
e  all'Istituto Nazionale Tosti di Ortona.


La sua discografia comprende: Tosti, The Song of a Life (Brilliant 
Classics); Puccini, Madama Butterfly con la San Francisco Opera; 
Debussy, Edgar Allen Poe Operas (Pan Classics).
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ANDREA CUPIA 
Music ista versat i le con una 
particolare attitudine alla direzione 
d’orchestra, unisce vitalità, energia, 
raffinato senso musicale ad un 
approccio attento, accurato e 
rispettoso della partitura.

Ha 30 anni di esperienza come 
direttore di orchestre, bande di fiati 
e cori. Sempre aperto a nuove 
collaborazioni, sempre alla ricerca 
di nuovi stimoli da trasmettere, 
condivide con naturalezza la sua 
competenza e la sua passione per 
la musica, combinando costan-
temente gli aspetti artistici, didattici 
e pedagogici. 


Dopo gli studi di corno, pedagogia musicale e direzione di coro e  di 
orchestra presso i conservatori di Novara e Lugano, ha intrapreso 
un'intensa attività musicale suonando nelle più prestigiose orchestre 
europee e partecipando a numerosi festival a Salisburgo, Vienna, 
Firenze, New York, Bilbao, Ginevra.

Come direttore d’orchestra ha diretto, in particolare nel repertorio 
operistico, numerose orchestre italiane molto note, soprattutto a 
Torino e a Milano. Nel 2007 ha fondato l'Orchestra Opera ViVa, un 
ensemble attivo in Svizzera, di cui fanno parte prestigiosi musicisti 
provenienti da importanti istituzioni orchestrali come il Teatro alla Scala 
di Milano, l'Orchestra della Svizzera Italiana, l'Orchestra Nazionale 
della RAI, l'Orchestra del Teatro Regio di Torino e altri. Nel 2009 è stato 
scelto come direttore residente della Guiyang Symphony China. Dal 
2008, e per diversi anni, è stato assistente del Maestro spagnolo 
Juanjo Mena, già direttore della BBC Philharmonic, con cui ha 
partecipato a produzioni con le più importanti istituzioni orchestrali del 
mondo come i Berliner Philharmoniker ed altre dello stesso calibro.

Dimostra grande sensibilità anche nei confronti delle realtà musicali in 
ambito cantonale e nazionale: è presidente della Commissione 
musicale della Federazione ticinese delle società di canto e membro 
della Commissione musicale federale dell'Associazione corale 
svizzera. Recentemente ha partecipato a realizzazioni nazionali e locali 
di un certo rilievo: la direzione, con altri direttori svizzeri, del Requiem 
di Brahms a Vevey, dell’ultimo concerto dell’Orchestra di Fiati della 
Svizzera Italiana ed ha curato la preparazione del Coro per Maddalena 
Opera Project.
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OPERA VIVA ORCHESTRA 
“Viva l'opera....ma anche l'opera è viva...."

Ideato e diretto da Andrea Cupia, l'ensemble, di organico variabile da 11 a 50 
e più elementi, vanta la collaborazione di affermati musicisti  del panorama 
musicale svizzero ed italiano (es. Orchestra della Svizzera Italiana, Orchestra 
del teatro alla Scala di Milano, del Regio di Torino e della RAI). Grazie ad 
adattamenti ad hoc, conta nel proprio repertorio opere liriche complete, 
riduzioni, singole arie e momenti corali. Frequenti sono le collaborazioni 
dell'ensemble nell'allestimento di spettacoli operistici per ragazzi (per 
esempio, con il Coro Lirico di Lugano I ragazzi nell’opera, 2019) e stagioni 
anche al di fuori dei teatri di tradizione, all'insegna del motto "opera per 
tutti". 

Collabora regolarmente con il Coro Lirico di Lugano con cui ha realizzato 
numerosi concerti ed opere complete o in riduzione, portate in scena in forma 
di concerto: Nabucco (2011-2012), Guglielmo Tell (2016), La Sonnambula 
(2021-2022), Aida (Lugano LAC giugno 2023).
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CORO GIOVANILE “LA MUSICA” DI JULIA GERTSEVA 
Julia Gertseva, mezzosoprano conosciuta internazionalmente ed 
apprezzata socia onoraria e collaboratrice del Coro Lirico di Lugano, 
partecipa  attivamente alla vita culturale della città di Lugano ed è 
molto sensibile alla divulgazione ed alla formazione in ambito 
musicale: da parecchi anni partecipa infatti a progetti culturali in 
ambito scolastico. Anche in qualità di professionista indipendente, 
propone una formazione vocale più strutturata ai ragazzi interessati. 
Questa è una sua vocazione forte, che l’ha spinta a fondare, nel 2015, 
il progetto educativo-culturale “La Musica” con lo scopo di insegnare 
la tecnica vocale, l’interpretazione, il movimento scenico e di 
avvicinare gli allievi ai segreti della presentazione teatrale. Il 
programma fornisce un approccio avanzato che comprende non 
soltanto l’apprendimento per imitazione dei canti proposti, ma anche 
lo studio della teoria musicale, del solfeggio, della tecnica vocale e del 
pianoforte per permettere a bambini e ragazzi di inserirsi in un futuro 
percorso artistico. Tra gli allievi c’è chi ha approfittato fino in fondo 
dell’entusiasmo contagioso di Julia Gertseva ed ha intrapreso una 
carriera musicale al conservatorio.

Il repertorio del coro “La Musica” comprende musica sacra, lirica, 
classica, pop e folk.

Il Coro Lirico di Lugano ha già collaborato con “La Musica” durante il 
concerto del 24 novembre 2019, “I ragazzi nell’Opera” e “La Musica” è 
un invitato accolto sempre con molto piacere durante gli incontri di 
Musica in Piazza.

Grazie a Julia Gertseva e alla sua “La Musica”, in particolare a: Uliana 
Paribello, Selin Ozzorlu, Sofia Stacchi, Sofia Plyakina, Anastasia 
Belopolskaia, Nadia Bilen, Elisabetta Visetti, Agatha Elashkina, Daria 
Kurmanaeva, Amelia Malina Nazarova, Daria Zamykula, Vera Kiseliova, 
Marusia Konstantinova, Emilia Solomko, Marco Zen, Myroslava  
Grynenko, Alisa Leshchenko!
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CORO LIRICO DI LUGANO 
Il Coro Lirico di Lugano, fondato 17 anni fa, ha un organico in costante 
crescita, costituito da coristi di ogni fascia d’età, provenienti da tutto il Ticino 
e dalle zone limitrofe, alcuni formati musicalmente (diplomati o professionisti), 
altri attivi a livello amatoriale. Le richieste di partecipare al collettivo o di 
assistere a delle prove sono numerose e sempre benvenute.

Il repertorio è molto variato e comprende i grandi classici della lirica corale ma 
anche composizioni più inconsuete, brani singoli ed opere intere, come 
Nabucco, Guglielmo Tell, La Sonnambula ed Aida. La recente collaborazione 
alla realizzazione dell’opera Maddalena dell’autore svizzero Thomas Trachsel, 
ha rappresentato una nuova ed interessante sfida.

La presenza costante del Maestro Andrea Cupia, professionista dal senso 
artistico marcato, dalla grande competenza professionale e dalla spiccata 
sensibilità musicale e relazionale, assicura stabilità e continuità, portando 
costantemente nuovi impulsi verso obiettivi di qualità.

Il Coro continua a proporre concerti lirici di qualità in modo da trasmettere a 
chi ascolta gioia, entusiasmo e amore verso questa complessa forma 
musicale. La condivisione del piacere del canto ha portato il Coro Lirico a 
lavorare con solisti di grande qualità sia dal punto di vista artistico che 
umano, coloro che sono costantemente in contatto e collaborano attivamente 
con il coro come le sue “madrine” d’onore Julia Gertseva, mezzosoprano, e 
Olga Romanko, soprano, ma anche con coloro che hanno contribuito alla 
realizzazione delle opere integrali, come Gianluca Pasolini, tenore e Giulio 
Boschetti, baritono nel Guglielmo Tell del 2016,  Gianluca Zampieri, tenore, i 
giovani interpreti di Sonnambula, e, recentemente, il tenore Marco Berti ed il 
baritono Massimo Cavalletti per il concerto d’autunno 2023.

Un grazie particolare al Municipio di Lugano che ha contribuito alla 
realizzazione di questo evento ed a coloro che ci hanno sostenuto e 
continuano a sostenere attivamente il Coro Lirico di Lugano con i loro 
contributi e con la loro presenza ai concerti.

La condivisione di questi momenti creativi, la ricerca di questa energia, la co-
stante attenzione a ciò che ci accomuna, ci permette di pensare che è possi-
bile ricostituire un mondo migliore, e in questo mondo, la musica è di casa.
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Grazie alla Città di Lugano per il 
contributo 

Grazie al DECS per il sostegno 
Grazie alla Fondazione Francesco ed Erica Terrani 
Grazie alla Fondazione Lucchini 

Grazie a chi ha partecipato attivamente alla 
realizzazione di questo concerto, sul palco, 
dietro il palco ed attorno al palco! 
Grazie a  
Anna Rigamonti, grafica 
Isabel Longato, musicista e coordinatrice 
Diego Ceruti, ingegnere del suono, e Maurizio 
Gusmeroli, regista video 
Elena Nathani Badrutt, fotografa e Amit Nathani, 
regista 
al personale del LAC per la disponibilità e la 
professionalità  
Grazie a chi ha sostenuto e continua a sostenere 
le nostre attività, con contributi finanziari e con 
la propria presenza  


