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Per festeggiare il suo quindicesimo anniversario, il Coro Lirico 
di Lugano ha scelto uno degli autori più apprezzati del 
repertorio italiano, Giuseppe Verdi. Il coro desidera portare le 
sue armonie, così ben strutturate e coerenti, e le emozioni ad 
esse connesse direttamente a contatto con il pubblico 
affinché chi ascolta si senta avvolto dalla bellezza che la 
creatività di Verdi ci ha regalato.

La tavolozza di colori musicali e di emozioni proposta dal 
concerto sarà ricchissima di sfumature, suggerite da situazioni 
gioiose, meste e drammatiche, intime ed eroiche, notturne e 
fulgide. 


“La cosa migliore che un ar"sta possa fare è ispirare 
qualcun al$o ad esprimere la propria crea"vità.”                
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PROGRAMMA

Giuseppe Verdi (1803-1901)

Nabucco	 	 	 Sinfonia 

	 	          		 Atto I   Coro  “Gli arredi festivi” 
	 	 	 	 Atto III   Coro  “Va’, pensiero” 
	 	 	 	 Atto IV   “Ah torna Israello .. Immenso Jehovah”  Coro e solisti


Attila 	 	 Prologo  “Santo di patria”  Minji Kim soprano e coro


Notturno	 	 	 “Guarda che bianca luna”  Luana Pangallo soprano, 	 	 	
	 	 	 	 Fabio Valsangiacomo tenore, Guillermo Bussolini baritono,

	 	 	 	 Bruno Grossi flauto

	 	 	 	 Orchestrazione Andrea Cupia  
 
I Lombardi alla prima Crociata 

Atto IV   Coro  “O Signore dal tetto natio” 

Don Carlos Atto II - Parte I   Duetto  “È lui!… Dio che nell’alma
(Versione in 5 atti)	 infondere”  Marco Berti tenore, Massimo Cavalletti baritono 


	 	 	 	 e coro di frati

********


 
Traviata         Atto II - Scena 1  Aria  “Di Provenza il mar e il suol” 

Massimo Cavalletti baritono


Trovatore 	 	 Atto II   Coro  “Vedi le fosche notturne spoglie” 

La forza del destino Finale Atto II   “La Vergine degli angeli”  Luana Pangallo 

	 	 	 	 soprano e coro maschile 
	 	 	 	 Atto III - Scena 1 e Romanza  “O tu che in seno agli angeli” 

	 	 	 	 Marco Berti, tenore e coro maschile


Il Corsaro Atto II   Coro delle Odalische

Aida Atto I - Scena 2   Gran Scena della Consacrazione e Finale 
    solisti e coro

	 	 	 	 Gran Finale Secondo   Gloria all’Egitto 
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Giuseppe Verdi (Le Roncole di Busseto, 10 
ottobre 1813- Milano 27 gennaio 1901) è 
riconosciuto in tutto il mondo come uno 
dei maggiori operisti di ogni tempo. La sua 
vita, biologica e musicale, è stata lunga e 
feconda: in tenerissima età ha iniziato a 
suonare l’organo del paese e ad esercitarsi 
su una spinetta ricevuta in regalo; ha scritto 
trentadue melodrammi , terminando la serie con Falstaff, che fu 1

messo in scena alla Scala nel 1893 e fu subito osannato con un 
applauso di un’ora. La sua ultima composizione Quattro pezzi 
sacri è del 1898. Si stima che, alla traslazione del suo corpo nella 
cripta della casa di riposo per musicisti (Casa Verdi, in Piazza 
Buonarroti 29 a Milano), accompagnata dal canto di Va’, pensiero 
diretto da Toscanini, assistettero almeno 300’000 persone.

Era un uomo riservato, sempre alla ricerca di nuovi soggetti da cui 
farsi ispirare per nuove opere. Aveva una notevole sensibilità 
drammaturgica che sapeva tradurre in musica in modo efficace, 
suggestivo ed innovativo. Andò oltre il codice del melodramma 
italiano che prevedeva parti strutturali come l’aria, il duetto, 
l’ensemble, la cabaletta, parte vocale virtuosistica e di agilità con 
la quale il solista dimostrava la propria bravura e a cui si ricorreva 
anche artificiosamente, per suscitare gli applausi. In una lettera 
Verdi scrive, riferendosi alla cabaletta appunto ed in particolare ad 
una scena di Aida in cui la situazione scenica prevedeva uno 
“stato di spavento e di abbattimento [per cui] non può né deve 
cantare una cabaletta”: “Io sono sempre d’opinione che le 
cabalette bisogna farle quando la situazione lo domanda.” Per 
Verdi l’effetto scenico e la perfetta coerenza tra andamento 
musicale, ritmo, dinamica, colore della linea melodica e degli 
intervalli, strumentazione e necessità espressive e sceniche erano 
più importanti delle regole codificate. Per questo motivo lo si 
considera un autore innovativo e la sua musica è sempre attuale. 
Spesso invitava i librettisti a modificare delle parti suggerendo loro 
che tipo di metrica fosse più indicata per esprimere al meglio lo 
stato psicologico dei vari personaggi, aumentando così la 
coerenza scenica e l’efficacia espressiva. Una sua frase famosa fu 
“Torniamo all’antico e sarà progresso”.

 Scrisse anche musica sacre e musica da camera ( tra cui il Notturno “Guarda 1

che bianca luna” per voci e flauto obbligato, previsto nel programma odierno)

VERDI E I SUOI COLORI       
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MARCO BERTI

 
Nato a Como, è un 
tenore dalle grandi 
capaci tà vocal i ed 
i n t e r p r e t a t i v e . 
R a p p r e s e n t a 
l ’ e s p r e s s i o n e p i ù 
classica della «voce 
all’italiana»: è dotato di 
una voce suadente ed 
espressiva, corposa e 
m o l t o p r e s e n t e , 
possiede una linea di 
c a n t o p r i v a d i 
sbavature che esalta la 
g a m m a d e i t i m b r i 
armonici e del registro 
vocale riservato al 
tenore drammatico. 

Ammirevole e garbato interprete del grande repertorio 
italiano e francese, eccelle nell’interpretazione dei grandi 
ruoli voluti da Puccini, Verdi, Bellini, Bizet, Leoncavallo, 
Mascagni, Giordano. Le sue appassionate interpretazioni 
hanno fatto rivivere i personaggi della lirica in tutti i più 
grandi teatri del mondo, dal Covent Garden di Londra al 
Metropolitan di New York, dal Teatro alla Scala di Milano 
all’Opéra di Parigi, dalla Bayerische Staatsoper di 
Monaco al New National Theater di Tokyo.

 
Nato a Como, è un 
tenore dalle grandi 
capaci tà vocal i ed 
i n t e r p r e t a t i v e . 
R a p p r e s e n t a 
l ’ e s p r e s s i o n e p i ù 
classica della «voce 
all’italiana»: è dotato di 
una voce suadente ed 
espressiva, corposa e 
m o l t o p r e s e n t e , 
possiede una linea di 
c a n t o p r i v a d i 
sbavature che esalta la 
g a m m a d e i t i m b r i 
armonici e del registro 
vocale riservato al 
tenore drammatico. 

Ammirevole e garbato interprete del grande repertorio 
italiano e francese, eccelle nell’interpretazione dei grandi 
ruoli voluti da Puccini, Verdi, Bellini, Bizet, Leoncavallo, 
Mascagni, Giordano. Le sue appassionate interpretazioni 
hanno fatto rivivere i personaggi della lirica in tutti i più 
grandi teatri del mondo, dal Covent Garden di Londra al 
Metropolitan di New York, dal Teatro alla Scala di Milano 
all’Opéra di Parigi, dalla Bayerische Staatsoper di 
Monaco e al New National Theatre di Tokyo.
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MASSIMO CAVALLETTI

 

Nato a Lucca, coltiva la passione per 
la musica fin da piccolo. Impara a 
suonare il pianoforte, prende lezioni di 
canto con il Maestro Graziano Polidori 
per poi terminare gli studi presso 
l’Accademia della Scala, diretta da 
Leyla Gencer. Affina la sua tecnica 
vocale e teatrale con Luciana Serra, 
Leo Nucci e Luis Alva.

Esordisce a Bergamo (2004) con 
Parisina di Donizzetti. Seguono 
Bohème (Teatro alla Scala, 2005) e Il 
barbiere di Siviglia. 
Dal 2006 è chiamato in vari teatri 

europei: Amsterdam, Dublino, Parma , Torino e nuovamente alla Scala 
con Lucia di Lammermoor e La forza del destino. Tra il 2007 e il 2011 
appare spesso all’Opernhaus di Zurigo, città dove si sente a proprio 
agio.  Contemporaneamente però raccoglie anche ingaggi in tutto il 
mondo, da Berlino, passando per Tokyo e Pechino, fino al 
Metropolitan di New York dove debutta nel 2010 con la Bohème, per 
poi tornarci, nel 2014, con la stessa opera per la regia di Franco 
Zeffirelli. Gli impegni si susseguono numerosi in Europa e non solo, 
intercalati da altri in vari teatri italiani e anche i ruoli si arricchiscono: 
nel suo repertorio sia teatrale che discografico sono elencati più di 
trenta titoli di opere italiane, francesi e inglesi. Ha cantato nei ruoli 
principali sotto la bacchetta dei maggiori direttori d’orchestra quali 
Daniel Barenboim, Zubin Mehta, Riccardo Chailly, Nello Santi, Fabio 
Luisi, Myung-whun Chung, Daniele Gatti e Daniel Harding.


Di lui la critica apprezza il timbro scuro, con acuti sicuri e un eccellente 
fraseggio, la duttilità, la ricchezza di sfumature e la potenza di 
emissione che rimane però fluida e mai forzata, qualità vocali 
accompagnate da una grande presenza scenica.


Nato a Lucca, coltiva la 
passione per la musica fin da 
piccolo. Impara a suonare il 
pianoforte, prende lezioni di 
c a n t o c o n i l M a e s t r o 
Graziano Polidori per poi 
terminare gli studi presso 
l’Ac-cademia della Scala, 
diretta da Leyla Gencer. 
Affina la sua tecnica vocale e 
teatrale con Luciana Serra, 
Leo Nucci e Luis Alva.

Esordisce a Bergamo (2004) 
con Parisina di Donizetti. 
Seguono Bohème (Teatro alla 
Scala, 2005) e Il barbiere di 
Siviglia. 

Dal 2006 è chiamato in vari teatri europei: Amsterdam, Dublino, 
Parma, Torino e nuovamente alla Scala con Lucia di Lammer-
moor e La forza del destino. Tra il 2007 e il 2011 appare spesso 
all’Opernhaus di Zurigo, città dove si sente a proprio agio. 
Contemporaneamente però raccoglie anche ingaggi in tutto il 
mondo, da Berlino, passando per Tokyo e Pechino, fino al 
Metropolitan di New York dove debutta nel 2010 con la 
Bohème, per poi tornarci, nel 2014, con la stessa opera per la 
regia di Franco Zeffirelli. Gli impegni si susseguono numerosi in 
Europa e non solo, intercalati da altri in vari teatri italiani e 
anche i ruoli si arricchiscono: nel suo repertorio sia teatrale che 
discografico sono elencati più di trenta titoli di opere italiane, 
francesi e inglesi. Ha cantato nei ruoli principali sotto la 
bacchetta dei maggiori direttori d’orchestra quali Daniel 
Barenboim, Zubin Mehta, Riccardo Chailly, Nello Santi, Fabio 
Luisi, Myung-Whun Chung, Daniele Gatti e Daniel Harding.


Di lui la critica apprezza il timbro scuro, con acuti sicuri e un 
eccellente fraseggio, la duttilità, la ricchezza di sfumature e la 
potenza di emissione che rimane però fluida e mai forzata, 
qualità vocali accompagnate da una grande presenza scenica.
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MINJI KIM

 
Il soprano Minji Kim è nata nel 1990 a Seoul dove si è laureata 

in canto lirico. Ha conseguito il 
diploma di canto al Conservatorio 
G. Verdi di Milano con Sonia 
Turchetta nel 2017. In seguito ha 
continuato la forma-zione al 
Conservatorio della Svizzera 
Ital iana, dove, nel 2019, ha 
ottenuto il diploma di Master of 
Arts in Music Performance con il 
soprano Monica Trini.

Ha partecipato, soprattutto in 
Corea ed in Italia, a numerosissimi 
concorsi di canto dove è stata 
insignita di altrettanti premi. Si è 
anche esibita in vari concerti e 

recital: a Milano, Como, Lugano, in 
Corea ed in Finlandia. Ha partecipato, in veste di soprano 
solista, a diversi importanti progetti di musica contemporanea 
e a parecchie masterclass con interpreti celebri tra cui 
Fiorenza Cedolins e Mariella Devia. Nel 2018  ha cantato ne 
L’italiana in Algeri di Rossini per TicinoMusica, mentre nel 
2019 ha debuttato nel ruolo di Donna Anna in Don Giovanni al 
teatro Carcano di Milano e nel 2020 è stata solista nella 
Messa da Requiem di Mozart presso l'Auditorium di Milano 
con Orchestra e Coro della Giuseppe Verdi. Nel 2021 ha 
cantato nel concerto “Opera Journey” alla Korea National 
Opera presso il Seoul Arts Center. 

Continua a perfezionarsi al Conservatorio della Svizzera 
italiana e all’Accademia del Teatro Coccia di Novara. Svolge 
un’intensa attività concertistica ma continua comunque anche 
a cantare in qualità di soprano solista e corista nel Coro Lirico 
di Lugano.


 
Il soprano Minji Kim è nata nel 1990 a Seoul dove si è laureata 

in canto lirico. Ha conseguito il 
diploma di canto al Conservatorio 
G. Verdi di Milano con Sonia 
Turchetta nel 2017. In seguito ha 
cont inuato la formazione al 
Conservatorio della Svizzera 
Ital iana, dove, nel 2019, ha 
ottenuto il diploma di Master of 
Arts in Music Performance con il 
soprano Monica Trini.

Ha partecipato, soprattutto in 
Corea ed in Italia, a numerosissimi 
concorsi di canto ed è stata 

insignita di altrettanti premi. Si è anche esibita in vari concerti 
e recital: a Milano, Como, Lugano, in Corea ed in Finlandia. 
Ha partecipato come soprano solista, a diversi importanti 
progetti di musica contemporanea e a numerose masterclass 
con interpreti celebri tra cui Fiorenza Cedolins e Mariella 
Devia. Nel 2018 ha cantato ne’ L’Italiana in Algeri di Rossini 
per TicinoMusica, nel 2019 ha debuttato nel ruolo di Donna 
Anna in Don Giovanni al teatro Carcano di Milano e nel 2020 è 
stata solista nella Messa da Requiem di Mozart presso 
l'Auditorium di Milano con Orchestra e Coro della Giuseppe 
Verdi. Nel 2021 ha cantato nel concerto “Opera Journey” alla 
Korea National Opera presso il Seoul Arts Center. 

Continua a perfezionarsi al Conservatorio della Svizzera 
italiana e all’Accademia del Teatro Coccia di Novara. Svolge 
un’intensa attività concertistica pur continuando a 
perfezionarsi e a cantare in qualità di soprano solista e corista 
nel Coro Lirico di Lugano.
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LUANA PANGALLO

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


Ha studiato presso il conservatorio San 
Giacomoantonio di Cosenza. Per motivi 
personali non ha potuto terminare gli studi 
ma ha continuato 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!!! 
Ad oggi è una mamma super impegnata, con 
questa grande passione che le fa vivere e 
condividere tante emozioni. 


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


Ha studiato presso il conservatorio San 
Giacomoantonio di Cosenza. Per motivi 
personali non ha potuto terminare gli studi ma 
ha continuato 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 super impegnata, 
con questa grande passione che le fa vivere e 
condividere tante emozioni. 


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


Ha studiato presso il conservatorio 
San Giacomoantonio di Cosenza. 
Per motivi personali non ha potuto 
terminare gli studi ma ha continuato 
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 super impegnata, con questa 
grande passione che le fa vivere e condividere tante 
emozioni. 
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GUILLERMO BUSSOLINI, baritono  
Italiano nato a Buenos Aires, ha realizzato i suoi 
studi presso il Conservatorio Nazionale di 
Musica "Carlos L. Buchardo" e all’ Istituto d ́Arte 
del Teatro Colón di Buenos Aires. Ha partecipato 
a numerosi corsi di perfezionamento di tecnica 
vocale, repertorio, arte scenica.

Ha debuttato nel mondo lirico con l’opera 
“Bataclan” al Teatro Colón de Buenos Aires 
(1988) ed ha interpretato ruoli come Escamillo 
(Carmen di Bizet), Malatesta (Don Pasquale), 
Ping (Turandot), Figaro e il Conte (Le nozze di 
Figaro), Papageno (Flauto magico), Don 
Giovanni, ed altri ancora. Ha fatto da copertura 
(cover) al maestro Ruggero Raimondi in Basilio a 
Monaco - Monte Carlo (2001). 

Ha tenuto numerosi concerti interpretando sia in 
ambito sacro che sinfonico in Argentina, Brasile, 
Francia, Italia, Stati Uniti e Monaco-Monte Carlo. 
Ha partecipato anche in numerose zarzuelas e 
commedie musicali ed è risultato finalista nel 
concorso internazionale di canto "Renata 
Tebaldi” (2000) ,"Giuseppe Di Stefano" (1999) e 
del concorso Anselmo Colzani (2006) in Italia. Ha 
registrato CD di musica religiosa e musica 

GUILLERMO BUSSOLINI, baritono  
Italiano nato a Buenos Aires, ha realizzato i suoi studi presso il 
Conservatorio Nazionale di Musica "Carlos L. Buchardo" e all’ Istituto d ́Arte 
del Teatro Colón di Buenos Aires. Ha partecipato a numerosi corsi di 
perfezionamento di tecnica vocale, repertorio, arte scenica.

Ha debuttato nel mondo lirico con l’opera “Bataclan” al Teatro Colón de 
Buenos Aires (1988) ed ha interpretato ruoli come Escamillo (Carmen di 
Bizet), Malatesta (Don Pasquale), Ping (Turandot), Figaro e il Conte (Le 
nozze di Figaro), Papageno (Flauto magico), Don Giovanni, ed altri ancora. 
Ha fatto da copertura (cover) al maestro Ruggero Raimondi in Basilio a 
Monaco - Monte Carlo (2001). 

Ha tenuto numerosi concerti interpretando sia in ambito sacro che sinfonico 
in Argentina, Brasile, Francia, Italia, Stati Uniti e Monaco-Monte Carlo. Ha 
partecipato anche in numerose zarzuelas e commedie musicali ed è 
risultato finalista nel concorso internazionale di canto "Renata Tebaldi” 
(2000) ,"Giuseppe Di Stefano" (1999) e del concorso Anselmo Colzani 
(2006) in Italia. Ha registrato CD di musica religiosa e musica leggera. Dal 
2004 collabora stabilmente con il Coro del Teatro alla Scala dove, alla prima 
del 2021 ha interpretando il ruolo del Sicario dell’opera Macbeth di Verdi e 
in diretta streaming eurovisione. Forma parte dello staff dei Professori 
dell’Università Giovanni Colombo (Instituto di Scienze Religiose) dal 2016 
come M° del Coro nella sua cattedra di Canto Corale.

È una personalità molto nota nel Luganese, 
soprattutto come direttore generale dell’istituto 
scolastico di Lugano, attività che lo carica di 
grandi responsabilità, ma non intacca la sua 
passione per la musica. In ambito musicale è 
attivo come direttore del Coro Val Genzana, 
come trombettista nel complesso familiare 
(Quartetto di Ottoni Valsangiacomo con i figli 
Camilla, Nicolò e Martino) nonché come tenore 
e solista nel Coro Lirico di Lugano fin dalla sua 
fondazione nel 2006. Ha studiato canto con il 

soprano Antonella Balducci, esercitazioni corali con il Maestro Marco 
Baldieri, tromba con il Maestro Helmut Hunger e direzione di coro 
con il Maestro Luigi Marzola. Per quasi un decennio ha diretto il coro 
Kolping Singers di Lugano. Ha cantato come solista con diverse 
formazioni corali della Svizzera Italiana e, con il Coro della Cattedrale, 
ha partecipato, sempre come solista, ad un’edizione dei Vesperali.

Italiano nato a Buenos Aires, ha realizzato i suoi studi

presso il Conservatorio Nazionale di Musica “Carlos L.

Buchardo" e all’Istituto d’Arte del Teatro Colón di Bue-

nos Aires. Ha partecipato a numerosi corsi di perfezio-

namento di tecnica vocale, repertorio e arte scenica.

Ha debuttato nel mondo lirico con l’opera “Bataclan”

al Teatro Colón di Buenos Aires (1988) ed ha interpretato

ruoli come Escamillo (Carmen), Malatesta (Don Pasquale),

Ping (Turandot), Figaro e il Conte (Le nozze di Figaro), Papageno 
(Flauto magico), Don Giovanni, ed altri ancora. Ha fatto da “cover” al 
Maestro Ruggero Raimondi a Monte Carlo (2001). 

Ha tenuto numerosi concerti in ambito sacro e sinfonico in Argentina, 
Brasile, Francia, Italia, Stati Uniti e Monte Carlo. Ha partecipato 
anche in numerose “zarzuelas” e commedie musicali. È risultato 
finalista nel concorso internazionale di canto "Renata Tebaldi” (2000), 
"Giuseppe Di Stefano” (1999) e “Anselmo Colzani” (2006). Ha 
registrato CD di musica religiosa e musica leggera. Dal 2004 
collabora stabilmente con il Coro del Teatro alla Scala (è stato il 
Sicario in Macbeth alla prima del 2021). Insegna canto corale ed è 
Maestro del coro dell’Università Giovanni Colombo dal 2016.

GUILLERMO BUSSOLINI, baritono 

FABIO VALSANGIACOMO, tenore
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                ANDREA CUPIA

Musicista poliedrico, 
c o n p a r t i c o l a r e 
attitudine alla direzione, 
vanta un’esperienza 
t r e n t e n n a l e c o m e 
direttore di Orchestre, 
Orchestre di Fiati e 
Cori. Sempre aperto a 
nuove collaborazioni, 
sempre alla ricerca di 
nuovi stimoli da tras-
mettere, condivide in 

maniera naturale la sua competenza e passione per la musica. 
Coniuga costantemente gli aspetti artistici , didattici e pedagogici della 
musica.

Dal 1993 al 2014 è stato I Corno prima dell’Orchestra del Teatro 
Coccia di Novara, poi, dal 1994 al 2004, dell’Orchestra Guido Cantelli 
di Milano; tra 1989 e il 2014 ha effettuato più di 2000 concerti colla-
borando anche con prestigiose istituzioni orchestrali italiane come 
Orchestra Nazionale della RAI, Orchestra del Teatro Regio di Torino, 
Orchestra Filarmonica Italiana, Orchestra Verdi di Milano per citarne 
alcune. Con queste formazioni ha preso parte ad importanti festival, 
tra gli altri: Festival di Pasqua di Salisburgo, Wien Modern, Maggio 
Musicale Fiorentino, Brooklyn Academy of Music New York, Bilbao 
Festival, Archipel Genève.

Ha diretto, soprattutto nel repertorio operistico, l’Orchestra 
Filarmonica Italiana, Orchestra del Teatro “Carlo Coccia” di Novara , 
Orchestra “Guido Cantelli” di Milano . Nel 2007 ha fondato Opera ViVa 
Orchestra,  attiva in territorio svizzero, ensemble che accoglie musi-
cisti di prestigio provenienti da importanti istituzioni orchestrali come 
Teatro alla Scala di Milano, Orchestra della Svizzera Italiana, Orchestra 
Nazionale della RAI, Orchestra del Teatro Regio di Torino ed altri. Nel 
2009 è stato selezionato come Resident Conductor della Guiyang 
Symphony Cina. Dal 2008, e per alcuni anni, è stato assistente del 
maestro spagnolo Juanjo Mena, già direttore della BBC Philharmonic, 
partecipando a produzioni con le più importanti istituzioni orchestrali 
mondiali come Berliner Philharmoniker, New York Philharmonic, 
Dresden Philharmonie, Danish Radio Orchestra, Orchestre National de 
France, Orchestra Nazionale di Spagna per citarne alcune.
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OPERA VIVA ORCHESTRA

“Viva l'opera....ma anche l'opera e' viva...." 
ideato e diretto da Andrea Cupia, l'ensemble, di 
organico variabile da 11 a 40 elementi, vanta la 
collaborazione di affermati musicisti  del panorama 
musicale svizzero ed italiano (es. Orchestra Scala di 
Milano, Orchestra della Svizzera Italiana). 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 
(2026) e La Sonnambula (2021-2022). Sempre con il 
Coro Lirico di Lugano è prevista la realizzazione di 
Aida alle Cave di Arzo nel giugno 2023.

“Viva l'opera....ma anche l'opera e' viva...." 
ideato e diretto da Andrea Cupia, l'ensemble, di 
organico variabile da 11 a 40 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 
(2026) e La Sonnambula (2021-2022). Sempre con il 
Coro Lirico di Lugano è prevista la realizzazione di 
Aida alle Cave di Arzo nel giugno 2023.
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CORO LIRICO DI LUGANO

Il Coro Lirico di Lugano, fondato 16 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, pezzi singoli 
ed opere intere, come Nabucco, Guglielmo Tell e La Sonnambula.

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.

Il Coro ha saputo superare senza troppi scossoni, il periodo delle 
restrizioni sanitarie ed ha mantenuto lo slancio per continuare a 
proporre i suoi concerti, in modo da trasmettere gioia ed 
entusiasmo a chi ascolta. La condivisione del piacere del canto ci 
ha portato 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 nostre 
“madrine” Julia Gertseva, mezzosoprano, e Olga Romanko, 
soprano, ma anche con coloro che hanno contribuito alla realiz-
zazione delle opere integrali, come Gianluca Pasolini, tenore e 
Giulio Boschetti, baritono per Guglielmo Tell e i giovani interpreti 
di Sonnambula.

Per questo concerto siamo onorati di ospitare due grandi 
interpreti della lirica italiana, Marco Berti, tenore e Massimo 
Cavalletti, baritono, che ci offrono il grandissimo privilegio di  
poter ascoltare le loro magnifiche voci, apprezzate nei maggiori 
teatri del mondo ed offrire questa possibilità anche al pubblico 
che assisterà al concerto di gala al LAC. 

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 sostenerci attivamente.

La condivisione di questi momenti creativi, la ricerca di questa 
energia, la costante attenzione a ciò che ci accomuna, ci 
permette di pensare che è possibile ricostituire un mondo 
migliore, e in questo mondo, la musica è di casa.
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NABUCCO

Dopo il disastro de’ Un giorno di regno (Il finto Stanislao), fu la terza  
opera scritta da Verdi su libretto di Temistocle Solera. Fu 
rappresentata per la prima volta al Teatro alla Scala il 9 marzo 1842, e 
coronata da immenso successo. Spesso vi si legge l’impegno politico 
di Verdi a favore del Risorgimento e dell’anelito verso l’unità del paese, 
utilizzando una chiave di lettura locale ed immediata per interpretare  
la storia e la condizione politica degli Ebrei sotto il dominio babilonese, 
chiave di lettura proposta per esempio dal regista Bernard Arnaud 
nell’edizione di quest’anno all’Arena di Verona. È storicamente provato 
che Verdi partecipò alle vicende politiche del suo tempo, era però 
convinto che l’unità potesse essere raggiunta esclusivamente 
attraverso un paziente lavoro diplomatico. Egli divenne persino 
deputato del primo parlamento dal 1861 al 1865, anno in cui lasciò la 
propria attività politica, convinto si essere più utile al suo paese come 
artista che come deputato, e continuò a richiamare ideali di pace e 
fraternità. Dopo Nabucco seguirono immediatamente altre due opere a 
carattere politico-storico: I Lombardi alla Prima Crociata (1843) ed 
Ernani (1844) e poi altre, intercalate da melodrammi di carattere più 
romantico.

L’opera Nabucco scorre su due temi fondamentali: la sofferenza degli 
Ebrei prigionieri e deportati e gli intrighi della corte babilonese, il cui 
sovrano è appunto Nabuccodonosor, nella tensione continua generata 
dall’amore e dalla necessità di fedeltà verso i propri principi di lealtà 
nei confronti del popolo e della patria e nel costante confronto tra 
realtà ed ambizioni personali.

Fin dall’inizio il coro Gli arredi festivi esprime il lamento dei Leviti e del 

popolo d’Israele, assediati alle 
porte di Gerusalemme. Sconfitti e 
prigionieri, nel terzo atto, sempre 
gli Ebrei danno voce alla loro 
straziante nostalgia per la patri 
perduta con il coro più noto di 
tutta la lirica italiana, Va’, pensiero, 
sull’ali dorate . 1

Il quarto atto vede la risoluzione 
dei conflitti personali, politici e 
religiosi con la morte dell’intrigante 

Abigaille, la caduta prodigiosa 
dell’idolo di Belo e il trionfo del Dio d’Israele, invocato da tutti, Ebrei ed 
Assiri, nel grandioso coro Immenso Jehova.

 Intonato al funerale di Verdi (1901) da una folla stimata a 300’000 persone1

Dopo il disastro de’ Un giorno di regno (Il finto Stanislao), fu la terza  
opera scritta da Verdi su libretto di Temistocle Solera. Fu 
rappresentata per la prima volta al Teatro alla Scala il 9 marzo 1842, e 
riscosse subito immenso successo. Spesso vi si legge l’impegno 
politico di Verdi a favore del Risorgimento e dell’anelito verso l’unità 
del paese, utilizzando una chiave di lettura locale ed immediata per 
interpretare la storia e la condizione politica degli Ebrei sotto il dominio 
babilonese, chiave di lettura proposta per esempio dal regista Bernard 
Arnaud nell’edizione di quest’anno all’Arena di Verona. È storicamente 
provato che Verdi partecipò alle vicende politiche del suo tempo, era 
però convinto che l’unità potesse essere raggiunta esclusivamente 
attraverso un paziente lavoro diplomatico. Egli divenne persino 
deputato del primo parlamento dal 1861 al 1865, anno in cui lasciò la 
propria attività politica, convinto di essere più utile al suo paese come 
artista che come deputato, e continuò a richiamare ideali di pace e 
fraternità. Dopo Nabucco seguirono immediatamente altre due opere a 
carattere politico-storico: I Lombardi alla Prima Crociata (1843) ed 
Ernani (1844) e poi altre, intercalate da melodrammi di carattere più 
romantico.

L’opera Nabucco scorre su due temi fondamentali: la sofferenza degli 
Ebrei prigionieri e deportati e gli intrighi della corte babilonese, di cui 
Nabuccodonosor è sovrano, nella tensione continua generata 
dall’amore e dalla necessità di fedeltà verso i propri principi di lealtà 
nei confronti del popolo e della patria e nel costante confronto tra 
realtà ed ambizioni personali.

Fin dall’inizio il coro Gli arredi festivi esprime il lamento dei Leviti e del 

popolo d’Israele, assediati alle 
porte di Gerusalemme. Sconfitti e 
prigionieri, nel terzo atto, sempre 
gli Ebrei danno voce alla loro 
straziante nostalgia per la patria 
perduta con il coro più noto di 
tutta la lirica italiana, Va’, pensiero, 
sull’ali dorate . 1

Il quarto atto vede la risoluzione 
dei conflitti personali, politici e 
religiosi con la morte dell’intrigante 

Abigaille, la caduta prodigiosa 
dell’idolo di Belo e il trionfo del Dio d’Israele, invocato da tutti, Ebrei ed 
Assiri, nel grandioso coro Immenso Jehova.

  Intonato al funerale di Verdi (1901) da una folla stimata a 300’000 persone114



ATTILA
Quest’opera, musicata da Verdi su libretto di Temistocle Solera (tratto dalla 
tragedia Attila, König der Hunnen di Zacharias Werner) fu eseguita per la 
prima volta alla Fenice di Venezia, il 17 marzo 1846. Non perfettamente 
soddisfatto del libretto, Verdi, in assenza di Solera,  chiese alcune modifiche a 
Francesco Maria Piave (prima esecuzione a Livorno 9 settembre 1946, e alla 
Scala il 26 dicembre 1846).

I personaggi principali sono molto caratterizzati, non solo il guerriero che dà il 
nome all’opera, ma anche Odabella, soprano drammatico di agilità 
dall’estensione ampia, robusto nel grave, svettante nell’acuto, marcato nel 
carattere, guerriera pure lei, fiera e coraggiosa artefice della vendetta 
personale per la morte del padre e del riscatto della nazione italica.

    Allor che i forti corrono 
    Come leoni al brando  1

    Stan le tue donne, o barbaro, 
    Sui carri, sui carri lacrimando. 
    Ma noi, donne italiche, 
    Cinte di ferro il seno, 
    Sul fumido terreno 
    Sempre vedrai pugnar. 

Spavaldamente Odabella affronta con 
determinazione il crudele guerriero 
Attila e quando questi si dice 
disposto ad assecondarla con ciò 
che più le aggrada, lei ingiunge: Fammi ridar la spada! E lui, affascinato dalla 
sua audacia, le dà la propria.

Con quest’aria che inizia sul Sol3 e dove “ce n’è da far tremare le vene ai 
polsi anche dei soprani più energici” , Odabella sottrae al protagonista non 2

solo la spada ma anche la scena del prologo, di cui è decisamente lei la 
protagonista. L’Unno è un uomo solo, tradito da tutti, artefice e vittima del 
suo destino e finirà vittima di questa stessa spada brandita da Odabella alla 
fine del dramma.

In quest’opera Verdi non raggiunge gli apici di bravura delle opere successive 
e, dopo gli anni Sessanta dell’Ottocento, fu quasi dimenticata, come le altre 
opere composte prima di Rigoletto. Prima di allora, invece, fu sulla breccia nei 
teatri della Penisola, anche per motivi estranei al suo valore puramente 
drammatico-musicale. Sarà il Novecento a restituire all’opera il posto che 
giustamente le spetta.

 Pesante spada da impugnare a due mani1

 Mary Ann Smart: “Proud, Indomitable, Irascible: Allegories of Nations in “Attila” and 2

“Vêpres” in Verdi’s Middle Period. La prima fu eseguita da Sofia Löwe

Quest’opera, musicata da Verdi su libretto di Temistocle Solera (tratto dalla 
tragedia Attila, König der Hunnen di Zacharias Werner) fu eseguita per la 
prima volta alla Fenice di Venezia, il 17 marzo 1846. Non perfettamente 
soddisfatto del libretto, Verdi, in assenza di Solera,  chiese alcune modifiche a 
Francesco Maria Piave (prima esecuzione a Livorno 9 settembre 1946, e alla 
Scala il 26 dicembre 1846).

I personaggi principali sono molto caratterizzati, non solo il guerriero che dà il 
nome all’opera, ma anche Odabella, soprano drammatico di agilità 
dall’estensione ampia, robusto nel grave, svettante nell’acuto, marcato nel 
carattere, guerriera pure lei, fiera e coraggiosa artefice della vendetta 
personale per la morte del padre e del riscatto della nazione italica.

    Allor che i forti corrono 
    Come leoni al brando  1

    Stan le tue donne, o barbaro, 
    Sui carri, sui carri lacrimando. 
    Ma noi, donne italiche, 
    Cinte di ferro il seno, 
    Sul fumido terreno 
    Sempre vedrai pugnar. 
Spavaldamente Odabella affronta con 
determinazione il crudele guerriero 
Attila e quando questi si dice 
disposto ad assecondarla con ciò 
che più le aggrada, lei ingiunge: 
Fammi ridar la spada! E lui, affascinato dalla sua audacia, le dà la propria.

Con quest’aria che inizia sul Sol3 e dove “ce n’è da far tremare le vene ai 
polsi anche dei soprani più energici” , Odabella sottrae ad Attila non solo la 2

spada ma anche la scena del prologo, di cui è decisamente lei la 
protagonista. L’Unno è un uomo solo, tradito da tutti, artefice e vittima del 
suo destino e finirà vittima di questa stessa spada brandita da Odabella alla 
fine del dramma.

In quest’opera Verdi non raggiunge gli apici di bravura delle opere successive 
e, dopo gli anni Sessanta dell’Ottocento, il melodramma fu quasi dimenticato, 
come le altre opere composte prima di Rigoletto. Prima di allora, invece, fu 
sulla breccia nei teatri della Penisola, anche per motivi estranei al suo valore 
puramente drammatico-musicale. Sarà il Novecento a restituire all’opera il 
posto che giustamente le spetta.

 Pesante spada da impugnare a due mani1

 Mary Ann Smart: “Proud, Indomitable, Irascible: Allegories of Nations in “Attila” and 2

“Vêpres” in Verdi’s Middle Period”. La prima fu eseguita da Sofia Löwe, denominata 
“polmoni d’acciaio” 15



NOTTURNO “ Guarda che bianca luna”

      Guarda che bianca luna!  
       Guarda che notte azzurra!  
       Un’aura non sussurra,  
       non tremola uno stel.  
     	   L’usignoletto solo  
      	   va dalla siepe all’orno,  
       	   e sospirando intorno  
       	   chiama la sua fedel.  
       Ella, che il sente appena,  
       già vien di fronda in fronda,  
       e par che gli risponda:  
       “Non piangere, son qui”.  
       	 Che dolci affetti, oh Irene,  
       	 che gemiti son questi!  
       	 Ah! mai tu non sapesti  
       	 rispondermi così. 

Quartine di Iacopo Andrea Vittorelli (Bassano del Grappa, Vicenza, 
1749 - 1835),


Il metro e la struttura strofica si prestano ad essere cantati: infatti 
questa composizione ha ispirato, fra gli altri, Franz Schubert, 
Vincenzo Bellini e Giuseppe Verdi. Le ultime luci della poesia 
dell’Arcadia illuminano il tramonto del Settecento veneziano agli 
albori dell’arte neoclassica. Nessuna eco degli avvenimenti 
rivoluzionari che scuotono il mondo si avverte in questa poesia 
elegante, misurata e piena di grazia; non manca, però, la dolce 
malinconia delle cose belle destinate a finire (Treccani).


L’originale di Verdi è un Notturno a tre voci, con flauto e 
pianoforte. La versione qui presentata è stata orchestrata ad hoc 
dal Maestro Cupia.

    

       Guarda che bianca luna!  
       Guarda che notte azzurra!  
       Un’aura non sussurra,  
       non tremola uno stel.  
     	   L’usignoletto solo  
      	   va dalla siepe all’orno,  
       	   e sospirando intorno  
       	   chiama la sua fedel.  
       Ella, che il sente appena,  
       già vien di fronda in fronda,  
       e par che gli risponda:  
       “Non piangere, son qui”.  
       	 Che dolci affetti, oh Irene,  
       	 che gemiti son questi!  
       	 Ah! mai tu non sapesti  
       	 rispondermi così. 

Quartine di Iacopo Andrea Vittorelli (Bassano del Grappa, Vicenza, 1749 
- 1835),

La metrica e la struttura strofica si prestano ad essere cantati: infatti 
questa composizione ha ispirato anche Franz Schubert e Vincenzo 
Bellini oltre a Giuseppe Verdi. Le ultime luci della poesia dell’Arcadia 
illuminano il tramonto del Settecento veneziano agli albori dell’arte 
neoclassica. Nessuna eco degli avvenimenti rivoluzionari che scuotono il 
mondo si avverte in questa poesia elegante, misurata e piena di grazia; 
non manca, però, la dolce malinconia delle cose belle destinate a finire 
(Treccani).


L’originale di Verdi è un Notturno a tre voci (soprano, tenore e basso) 
con flauto e pianoforte. La versione qui presentata è stata orchestrata ad 
hoc dal Maestro Cupia.
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I LOMBARDI ALLA PRIMA CROCIATA

All’indomani delle trionfali rappresentazioni del Nabucco, al 
ventinovenne Verdi fu commissionata una nuova opera per la 
successiva stagione scaligera, I lombardi alla prima crociata, quarta 
creazione del catalogo verdiano. L'opera debuttò l’11 febbraio 1843, 
riconfermando lo stesso grandioso successo registrato dal titolo 
precedente. Per certi versi Verdi ricalcò le orme di Nabucco: ritroviamo 
infatti al centro di entrambe le partiture uno scontro tra popoli di 
diversa cultura e religione – da una parte gli ebrei in lotta contro la 
cattività babilonese, dall’altra i lombardi impegnati nella liberazione del 
Santo Sepolcro, una dimensione corale imponente e un ispiratissimo 
slancio in quei passaggi capaci di veicolare, senza troppo malizia, 
chiari messaggi politici. 

Il librettista fu nuovamente Temistocle Solera che per I Lombardi partì 
da un poema epico di ambientazione medievale, scritto da Tommaso 
Grossi (1790-1853). Non mancano alcune incongruenze nello sviluppo 
del libretto, caratterizzato da una narrazione temporale dilatata 
nell’arco di alcuni anni, con frequenti e drastici cambiamenti di luogo e 
con la mancanza di un vero protagonista, ma la maestria del 
compositore riesci a “cucire” il tutto creando momenti di grande 
pathos. Caratteristica dei Lombardi è la predominanza del coro : 
celeberrimo quello del quarto atto ,  «O signore, dal tetto natio», la cui 1

popolarità per un certo periodo superò quella del «Va, pensiero». 

Verdi, volle ‘assimilare’ e far suo quello ‘stile’ che stava spopolando 
sulle scene di Parigi o più precisamente adattare al gusto italiano la 
concezione strutturale propria del Grand-opéra, infatti, quando nel 
1847 gli fu proposto di scrivere per l’Opéra, il compositore scelse di 
ritornare proprio a questa composizione, presentandone un 
rifacimento con un nuo-
vo titolo, Jerusalem, una 
trama modificata e nuo-
va musica, ma con lo 
s tesso ca ra t te re d i 
fondo.


 Intonato dal coro lombardo nella “parte del campo in cui stanno le tende 1

lombarde (presso il sepolcro di Rachele). Cielo infuocatissimo in sul tramonto. 
Crociati, pellegrini, e donne.”


All’indomani delle trionfali rappresentazioni del Nabucco, al 
ventinovenne Verdi fu commissionata una nuova opera per la 
successiva stagione scaligera, I lombardi alla prima crociata, quarta 
creazione del catalogo verdiano. L'opera debuttò l’11 febbraio 1843 , 1

riconfermando lo stesso grandioso successo registrato dal titolo 
precedente. Per certi versi Verdi ricalcò le orme di Nabucco: ritroviamo 
infatti al centro di entrambe le partiture uno scontro tra popoli di 
diversa cultura e religione – da una parte gli ebrei in lotta contro la 
cattività babilonese, dall’altra i lombardi impegnati nella liberazione del 
Santo Sepolcro -, una dimensione corale imponente e un ispiratissimo 
slancio in quei passaggi capaci di veicolare, senza troppa malizia, 
chiari messaggi politici. 

Il librettista fu nuovamente Temistocle Solera che per I Lombardi partì 
da un poema epico di ambientazione medievale, scritto da Tommaso 
Grossi (1790-1853). Non mancano alcune incongruenze nello sviluppo 
del libretto, caratterizzato da una narrazione temporale dilatata 
nell’arco di alcuni anni, con frequenti e drastici cambiamenti di luogo e 
con la mancanza di un vero protagonista, ma la maestria del 
compositore riuscì a “cucire” il tutto creando momenti di grande 
pathos. Caratteristica de’ I Lombardi è la predominanza del coro : 
celeberrimo quello del quarto atto ,  «O Signore, dal tetto natio», la cui 2

popolarità per un certo periodo superò quella del «Va, pensiero».  
Verdi volle ‘assimilare’ e far suo quello ‘stile’ che stava spopolando 
sulle scene di Parigi o più precisamente adattare al gusto italiano la 
concezione strutturale propria del Grand-opéra, infatti, quando nel 
1847 gli fu proposto di scrivere per l’Opéra, il compositore scelse di 
ritornare proprio a questa 
c o m p o s i z i o n e , 
p r e s e n t a n d o n e u n 
rifacimento con un nuovo 
titolo, Jerusalem, una trama 
modificata e nuova musica, 
ma con lo stesso carattere 
di fondo.


 Verdi stesso definì il periodo dal 1843 al 1859 “gli anni di galera” poiché si 1

sentiva costretto ad un lavoro estenuante dove un’opera si accavallava 
sull’altra prima che questa fosse finita

 Intonato dal coro lombardo nella “parte del campo in cui stanno le tende 2

lombarde (presso il sepolcro di Rachele). Cielo infuocatissimo in sul tramonto. 
Crociati, pellegrini, e donne.”
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Opera sofferta e rimaneggiata più volte, il cui libretto fu scritto 
dapprima in francese da Joseph Méry e Camille du Locle per la prima 
dell’11 marzo 1867 a Parigi (versione in 5 atti, con balletto, tipici del 
grand-opéra) e poi tradotto in italiano ( prima alla Scala nel 1884). Il 
libretto, rielaborato costantemente (versione in 4 atti , ma anche in 5 1

atti senza ballabili) si rifà all’omonimo dramma in versi di Friedrich 
Schiller, dramma incentrato sulla figura di Rodrigo, marchese di Posa, 
simbolo della libertà e della tolleranza, in opposizione al cieco 
assolutismo e oscurantismo tormentato di Filippo II di Spagna. 
Contemporaneamente, la vicenda scorre sul dramma intimo di due 
innamorati (Carlos ed Elisabetta ) che si trovano ad essere figlio e 2

sposa di Filippo, impersonando il mito archetipico della situazione 
edipica. Il contrasto padre-figlio, tipico di questo assetto psicologico, 
si manifesta sia a livello personale che a livello politico quando 
Rodrigo sprona Carlo a seguirlo nelle Fiandre, dove è scoppiata una 
rivolta tra protestanti e i dominatori spagnoli. 

All’inizio dell’atto II, don Carlo sta cercando la pace interiore nel 
Monastero di San Giusto e prega sulla tomba dell’imperatore Carlo V, 
suo nonno. Qui lo raggiunge Rodrigo a cui Carlo confessa il suo amore 
per la Regina. L’amico gli suggerisce di partire con lui per le Fiandre in 
rivolta. I due personaggi si giurano eterna amicizia e sognano un 
mondo migliore in cui regni la libertà, consci del fatto che questi ideali 
non potranno realizzarsi in terra e proiettandoli perciò nell’aldilà: “Del 
cor la guerra in ciel / si calmerà” ha appena pronosticato un frate. Le 
voci di Carlo e Rodrigo si fondono nel meraviglioso duetto con cui 
Marco Berti e Massimo Cavalletti sapranno 
toccare l’animo degli spettatori:


	 Dio, che nell'alma infondere 
	 Amor volesti e speme, 
	 Desio nel core accendere 
	 Tu déi di libertà. 
	 Giuriam insiem di vivere  
	 E di morire insieme;  
	 In terra, in ciel congiungere  

 “… più concisione e più nerbo” dice Verdi stesso1

 Storicamente Elisabetta di Valois (1545-1568), figlia del re di Francia Enrico II e di 2

Caterina de’ Medici, fu data in sposa al 32-enne Filippo II di Spagna, come sua terza 
moglie, all’età di 14 anni.

      DON CARLOS
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«Ti prego dunque di adoperarti affinché questo soggetto sia il più possibile 
originale e accattivante nei confronti di un pubblico sempre teso a cercare in 
argomenti inusuali un confine alla propria moralità» scrive Giuseppe Verdi al 
librettista Francesco Maria Piave.

Il pubblico luganese ha recentemente dimostrato che il termine “accattivante” 
è sempre attuale per descrivere quest’opera, diventata  iconica non dalla sua 
prima rappresentazione alla Fenice (6 marzo 1853), che non fu un successo, 
ma da una rappresentazione successiva, diretta da Verdi stesso. Da allora 
continua ad affascinare e a far discutere, per le rivoluzionarie e scabrose 
tematiche trattate, la perfezione melodica, l’asciutta efficacia delle 
orchestrazioni. È rimasta una delle opere più eseguite al mondo, 
surclassando la pièce teatrale da cui è tratta, la “Dame aux camélias” di 
Alexandre Dumas figlio.

Storia di un amore vero, storia di amori frivoli ed interessati, storia di sacrifici, 
di sperperi, di verità taciute, di un fato inesorabile che incombe sulla felicità di 
Violetta e di Alfredo. 

Alla donna “traviata“ Germont chiede di sacrificarsi privilegiandole la figlia 
“pura siccome un angelo”, al figlio, incapace di scegliere tra due mondi 
inconciliabili, chiede soltanto di tornare a casa, come se questo cambiamento 
di luogo, di colori e di profumi, potesse fare di lui un uomo “d’onore”. 
Germont, si rivolge al figlio con parole che vorrebbero sia consolarlo che 
convincerlo, ma in realtà cerca di convincere soprattutto sé stesso, attraverso 
l’esclamazione “Dio mi guidò” che diventa poi “Dio mi esaudì”

	 Di Provenza il mare, il suol / chi dal cor ti cancellò? 
	 Al natio fulgente sol  / qual destino ti furò?  
	 Oh, rammenta pur nel duol  / ch’ivi gioia a te brillò; 
	 E che pace colà sol / su te splendere ancor può.  Dio mi guidò! 
	 Ah! il tuo vecchio genitor  / tu non sai quanto soffrì 
	 Te lontano, di squallor / il suo tetto si coprì  
	 Ma se alfin ti trovo ancor, / se in me speme non fallì,  
	 Se la voce dell’onor / in te appien non ammuti,	  Dio m’esaudì!  
	  
Il timbro di baritono dà a Germont autorevolezza rispetto alle sfumature 
tenorili del giovane, non del tutto ancorato alle esigenze di una vita seria. 
Anche il richiamo a Dio e alla concretezza del suolo vogliono indurlo alla 
necessaria assunzione delle proprie responsabilità. In seguito sia il padre che 
il figlio si renderanno conto di quanto aleatorie siano le apparenze e della 
necessità di andare oltre, assumendosi i propri errori, ormai irreparabili, e  
sensi di colpa davanti all’inesorabilità della malattia di Violetta (Ah! gran Dio! 
Morir sì giovine), e all’ineluttabilità del fato.

LA TRAVIATA 
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IL TROVATORE

L’opera, tratta dal dramma dell’autore spagnolo Antonio García 
Gutiérrez El Trovador che Verdi affidò alla trascrizione di 
Salvadore Cammarano, fu portata in scena per la prima volta a 
Roma il 19 gennaio 1853. Fu subito un grande successo di 
pubblico. 
Storia di vendette, pregiudizi e tremendi sgambetti del destino 
che prevalgono con forza sul tema dell’amore, sia materno (della 
zingara per il figlio ) che romantico, ricambiato tra Manrico e 
Leonora, e anche deluso, come quello del Conte di Luna. 

La zingara Azucena è ossessionata da un ricordo sinistro: quello 
della madre, che, dal rogo su cui sta bruciando, le ingiunge “…
con tronco accento «Mi vendica!» sclamò. Quel detto un'eco 
eterno in questo cor lasciò”. La tensione di questo supplica si 
spegne con l’ultima parola del dramma “sei vendicata, o madre!” 
Tutta l’opera è un continuo “flash-back” quasi cinematografico ai 
momenti drammatici che nutrono il desiderio di vendetta e la 
sensazione di orrore. 
L’atto secondo, la Gitana, inizia ai primi albori, attorno al fuoco. I 
gitani si accingono al lavoro, risuonano le incudini ed i martelli. Il 
canto degli zingari evoca le gioie della vita, la forza, la gioventù, 
ma la vecchia Azucena è perseguitata da un terribile incubo del 
suo passato, quando, rapito il figlio del Conte di Luna per 
ucciderlo dandolo alle fiamme, si accorge che lo stordimento 
ansioso trasmessole dal desiderio di vendetta l’ha portata a 
sacrificare erroneamente il suo proprio figlio, invece del figlio del 
nemico.

L’opera, tratta dal dramma dell’autore spagnolo Antonio García 
Gutiérrez El Trovador che Verdi affidò alla trascrizione di Salvadore 
Cammarano, fu portata in scena per la prima volta a Roma il 19 
gennaio 1853. Fu subito un grande successo di pubblico. 
Storia di vendette, pregiudizi e tremendi sgambetti del destino che 
prevalgono con forza sul tema dell’amore, sia materno (della zingara 
per il “figlio” ) che romantico, ricambiato, tra Manrico e Leonora, ma 
anche deluso, come quello del Conte di Luna. 

La zingara Azucena è ossessionata da un ricordo sinistro: quello della 
madre, che, dal rogo su cui sta bruciando, le ingiunge “…con tronco 
accento «Mi vendica!» sclamò. Quel detto un'eco eterno in questo cor 
lasciò”. La tensione di questa supplica si spegne con l’ultima parola 
del dramma “sei vendicata, o madre!” Tutta l’opera è un continuo 
“flash-back” quasi cinematografico ai momenti drammatici che 
nutrono il desiderio di vendetta e la sensazione di orrore. 
L’atto secondo, la Gitana, inizia ai primi albori, attorno al fuoco. I gitani 
si accingono al lavoro, risuonano le incudini ed i martelli. Il canto degli 
zingari evoca le gioie della vita, la forza, la gioventù, mentre Azucena è 
perseguitata da un terribile incubo del suo passato, quando, rapito il 
figlio del Conte di Luna per ucciderlo dandolo alle fiamme, si accorge 
che lo stordimento ansioso trasmessole dal desiderio di vendetta l’ha 
portata a sacrificare erroneamente il suo proprio figlio, invece del figlio 
del nemico. La sostituzione dei due bambini avviene sia 
concretamente che affettivamente (Madre, tenera madre non m'avesti 
ognora?): lo spettatore lo sa, Manrico lo intuisce soltanto.
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LA FORZA DEL DESTINO

È un melodramma in 4 atti composto da Verdi sul libretto che 
Francesco Maria Piave aveva tratto dall’opera Don Álvaro o la fuerza 
del sino, del drammaturgo spagnolo Ángel de Saavedra, duca di 
Rivas. La prima si tenne a San Pietroburgo il 10 novembre 1862.

La prima italiana fu data a Roma  l’anno dopo e in seguito alla Scala, 1

con l’aggiunta della celebre sinfonia e di qualche ulteriore 
rimaneggiamento.

Una coppia di innamorati è osteggiata dal padre di lei perché lui, 
Álvaro, ha origini indo-americane. Decidono di fuggire insieme ma 
vengono scoperti. Per dimostrare le sue intenzioni pacifiche lui getta la 
pistola ma il caso vuole che il gesto si concluda con la partenza 
accidentale di un colpo e la morte del padre, il Marchese di Calatrava. 
Ne segue la fuga precipitosa dei due da Siviglia, il tentativo di lei di 
ritrovare Álvaro, la scoperta che suo fratello Carlo li sta cercando per 
vendicarsi ed ucciderli. Leonora decide allora di rifugiarsi in un eremo 
presso il monastero della Vergine degli Angeli, dove il Frate Guardiano 
la accoglie. Qui (Atto II), Leonora ed il coro dei Frati danno voce ad 
una delle pagine più toccanti dell’opera La Vergine degli Angeli. 
Con il terzo atto ci si ritrova su un campo di battaglia dove Álvaro 
combatte come ufficiale, in cerca della morte per raggiungere l’amata 
Leonora che egli crede già in seno agli angeli. L’aria di Álvaro è tanto 
bella quanto infida: inizia con un lungo e importante recitativo per poi 
entrare in una tessitura alta in cui la voce è molto esposta a causa 
della strumentazione rada. Proprio all’inizio si sente il tema di Alvaro 
nel clarinetto , che Verdi usa come importante accompagnamento 2

vocale di questo personaggio,  e  “abbraccia” la voce del tenore.

 A tal proposito Verdi disse “per avere dei successi, ci vogliono ed opere 1

adatte agli artisti ed artisti adatti alle opere. È certo che nella Forza del 
destino non è necessario sapere fare dei solfeggi, ma bisogna aver dell'anima 
e capir la parola ed esprimerla”.

 Fu scritta per un amico di Verdi che suonava come primo clarinetto 2

nell’orchestra dell’opera di San Pietroburgo. Anche l’eccellente clarinettista 
dell’OSI Corrado Giuffredi ne propone una magnifica versione solistica 
reperibile anche su YouTube.

È un melodramma in 4 atti composto da Verdi sul libretto che 
Francesco Maria Piave aveva tratto dall’opera Don Álvaro o la fuerza 
del sino, del drammaturgo spagnolo Ángel de Saavedra, duca di 
Rivas. La prima si tenne a San Pietroburgo il 10 novembre 1862.

La prima italiana fu data a Roma  l’anno dopo e in seguito alla Scala, 1

con l’aggiunta della celebre sinfonia e di qualche ulteriore 
rimaneggiamento.

Una coppia di innamorati è osteggiata dal padre di lei perché lui, 
Álvaro, ha origini indo-americane. Decidono di fuggire insieme ma 
vengono scoperti. Per dimostrare le sue intenzioni pacifiche lui getta la 
pistola ma il caso vuole che il gesto si concluda con la partenza 
accidentale di un colpo e la morte del padre, il Marchese di Calatrava. 
Ne segue la fuga precipitosa dei due da Siviglia, il tentativo di lei di 
ritrovare Alvaro, la scoperta che suo fratello Carlo li sta cercando per 
vendicarsi ed ucciderli. Leonora decide allora di rifugiarsi in un eremo 
presso il monastero della Vergine degli Angeli, dove il Frate Guardiano 
la accoglie. Qui (Atto II), Leonora ed il coro dei Frati danno voce ad 
una delle pagine più toccanti dell’opera La Vergine degli Angeli. 
Con il terzo atto ci si ritrova su un campo di battaglia dove Alvaro 
combatte come ufficiale, in cerca della morte per raggiungere l’amata 
Leonora che egli crede già in seno agli angeli. L’aria di Alvaro è tanto 
bella quanto infida: inizia con un lungo e importante recitativo per poi 
entrare in una tessitura alta in cui la voce è molto esposta a causa 
della strumentazione rada. Proprio all’inizio si sente il tema di Alvaro 
nel clarinetto , che Verdi usa come importante accompagnamento 2

vocale di questo personaggio,  e  “abbraccia” la voce del tenore.

 A tal proposito Verdi disse “per avere dei successi, ci vogliono ed opere 1

adatte agli artisti ed artisti adatti alle opere. È certo che nella Forza del destino 
non è necessario sapere fare dei solfeggi, ma bisogna aver dell'anima e capir 
la parola ed esprimerla”.

 Fu scritta per un amico di Verdi che suonava come primo clarinetto 2

nell’orchestra dell’opera di San Pietroburgo. Anche l’eccellente clarinettista 
dell’OSI Corrado Giuffredi ne propone una magnifica versione solistica 
reperibile anche su YouTube.
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IL CORSARO

Quest’opera in tre atti su libretto di Francesco Maria Piave, basata su 
un poema di Lord Byron del 1814, debuttò a Trieste il 25 ottobre 1848. 
Verdi, che aveva sottoscritto un contratto con l’editore Lucca, la 
compose durante un soggiorno a Parigi e la consegnò all’editore nel 
1848 ma si disinteressò presto di questa sua creazione e non ne 
diresse la prima.

In un’isola dell’Egeo, è esiliato Corrado, capitano dei pirati. Questi, 
stanco dell’esilio, lascia Medora, sua giovane amante, e decide di 
attaccare la città turca di Corone, dove Seid, Pascià del luogo, venuto 
a sapere dell’imminente azione, non se ne cura e festeggia 
anticipatamente nel suo palazzo la vittoria sui corsari. Al banchetto 
partecipa anche la favorita Gulnara, che in cuor suo odia Seid. 
Giungono i corsari e Corrado, introdottosi nel padiglione del banchetto 
sotto le mentite spoglie di derviscio, si rivela, chiamando i suoi alla 
battaglia. Il combattimento si risolve in favore di Seid, che condanna a  
mmmorte Corradomorte il corsaro benché Gulnara, innamoratasi di lui, 
chieda che sia graziato. Raggiunto Corrado, Gulnara gli propone 
l’assassinio del pascià in cambio della libertà, ma il corsaro, per onore, 
morte Corrado. Gulnara, innamoratasi di lui, durante la notte lo libera e 
fugge con lui. Sbarcati sull’isola vi trovano Medora morente: ella rivela 
di essersi avvelenata temendo di non rivedere più l’amato. Gulnara, a 
sua volta, confessa il proprio amore a Corrado, ma quando Medora 
muore, il corsaro si suicida gettandosi dalla scogliera.

All’inizio del secondo atto, le Odalische, compagne di Gulnara, la 
favorita del Pascià, in una stanza deliziosa nell’Harem, si rivolgono a 
lei presentandole ricchi veli e gemme 

	 Oh qual perenne / gaudio t’aspetta,  
	 Tu prima gioia / sei del Pascià.  
	 Vieni, Gulnara, / vieni, o diletta, 
	  Per te qui brilla / sol voluttà. 
	 Di vesti seriche, / di ricche gemme  
	 Cingi ed adorna  /la tua beltà. 
	 Tu sei la stella / di quest’haremme,  
	 Uri  più vaga / il ciel non ha.1

 Secondo la tradizione islamica: giovani donne che, per disposizione 1

divina, attendono chi è destinato al Paradiso

Quest’opera in tre atti su libretto di Francesco Maria Piave, basata su 
un poema di Lord Byron del 1814, debuttò a Trieste il 25 ottobre 1848. 
Verdi, che aveva sottoscritto un contratto con l’editore Lucca, la 
compose durante un soggiorno a Parigi e la consegnò all’editore nel 
1848 ma si disinteressò presto di questa sua creazione e non ne 
diresse la prima.

In un’isola dell’Egeo, è esiliato Corrado, capitano dei pirati. Questi, 
stanco dell’esilio, lascia Medora, sua giovane amante, e decide di 
attaccare la città turca di Corone, dove Seid, Pascià del luogo, venuto 
a sapere dell’imminente azione, non se ne cura e festeggia 
anticipatamente nel suo palazzo la vittoria sui corsari. Al banchetto 
partecipa anche la favorita Gulnara, che in cuor suo odia Seid. 
Giungono i corsari e Corrado, introdottosi nel padiglione del banchetto 
sotto le mentite spoglie di derviscio, si rivela, chiamando i suoi alla 
battaglia. Il combattimento si risolve in favore di Seid, che condanna a  
morte Corrado, il corsaro, benché Gulnara, innamoratasi di lui, chieda 
che sia graziato. Raggiunto Corrado, Gulnara gli propone l’assassinio 
del pascià in cambio della libertà, ma il corsaro, per onore, rifiuta.  
Gulnara, durante la notte, lo libera e fugge con lui. Sbarcati sull’isola vi 
trovano Medora morente: ella rivela di essersi avvelenata temendo di 
non rivedere più l’amato Corrado. Gulnara, a sua volta, confessa il 
proprio amore a Corrado, ma quando Medora muore, il corsaro si 
suicida gettandosi dalla scogliera.

All’inizio del secondo atto, le Odalische, compagne di Gulnara, la 
favorita del Pascià, in una stanza deliziosa nell’Harem, si rivolgono a 
lei presentandole ricchi veli e gemme 

	 Oh qual perenne / gaudio t’aspetta,  
	 Tu prima gioia / sei del Pascià.  
	 Vieni, Gulnara, / vieni, o diletta, 
	  Per te qui brilla / sol voluttà. 
	 Di vesti seriche, / di ricche gemme  
	 Cingi ed adorna  / la tua beltà. 
	 Tu sei la stella / di quest’haremme,  
	 Uri  più vaga / il ciel non ha.1

 Secondo la tradizione islamica: giovani donne che, per disposizione divina, 1

attendono chi è destinato al Paradiso
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Al Teatro Michailovskji di San Pietroburgo, il 
17.11.19, si entra nel misterioso mondo di Aida 



AIDA

Nel novembre del 1869, il viceré d’Egitto Ismail Pascià chiede a Verdi 
di comporre un inno per l’inaugurazione del Canale di Suez. In un 
primo momento il Maestro rifiuta la proposta replicando che non è uso 
scrivere musica di circostanza, ma incomincia ad elaborare l’idea di 
comporre un’opera nuova. Il Viceré invia a Parigi l’egittologo Auguste 
Mariette che, per entrare in contatto con Verdi, si rivolge a Camille Du 
Locle, coautore del libretto di Don Carlos. Quando questi presenta a 
Verdi il programma dell’opera, il Maestro ne è entusiasta. Il 2 giugno 
del 1870 accetta finalmente di comporre la musica per Aida che va in 
scena al Teatro dell’Opera del Cairo la sera del 24 dicembre 1871. 
Verdi non è presente alla prima ma si guadagna il prestigioso titolo di 

Commendatore dell’Ordine 
Ottomano. Un anno dopo ha 
luogo la prima italiana al 
Teatro La Scala di Milano la 
sera dell’8 febbraio 1872. 
L’azione di svolge “a Menfi e 
a Tebe, a l l ’epoca de l la 
potenza dei Faraoni” ma si 
presenta a noi come sospesa 
nel tempo.  
La sfera politica e quella 

privata si intersecano magistralmente lungo tutta l’opera, il timbro 
esotico la pervade, in particolare nelle grandi scene rituali della 
Consacrazione nel primo atto (“Immenso Fthà”) e del Finale secondo 
(“Gloria all’Egitto”). La Sacerdotessa invoca il “possente Fthà” con 
convinzione e nerbo mentre il coro femminile risponde con un 
deferente pianissimo “noi t’invochiamo” e Ramfis, il sommo sacerdote, 
e lo stuolo di sacerdoti evocano in un canto salmodiante le opere di 
Fthà, suscitando la meraviglia e un senso intrinseco di sacro di chi 
ascolta 
Sacerdotessa 		     Ramfis e Sacerdoti 
“Possente Fthà”	     ”Tu che dal nulla hai tratto l’onda, la terra , il 	
	 	 	      ciel” 
“Immenso Fthà”  	      “Nume che del tuo spirito sei figlio e genitor” 
“Fuoco increato, eterno” “Vita dell’universo, mito di eterno amor” 
	 	 	      “Nume, custode e vindice di questa sacra    	
	 	 	       terra” 

Nel novembre del 1869, il viceré d’Egitto Ismail Pascià chiede a Verdi 
di comporre un inno per l’inaugurazione del Canale di Suez. In un 
primo momento il Maestro rifiuta la proposta replicando che non è uso 
scrivere musica di circostanza, ma incomincia ad elaborare l’idea di 
comporre un’opera nuova. Il Viceré invia a Parigi l’egittologo Auguste 
Mariette che, per entrare in contatto con Verdi, si rivolge a Camille Du 
Locle, coautore del libretto di Don Carlos. Quando questi presenta a 
Verdi il programma dell’opera, il Maestro ne è entusiasta. Il 2 giugno 
del 1870 accetta finalmente di comporre la musica per Aida che va in 
scena al Teatro dell’Opera del Cairo la sera del 24 dicembre 1871.


Verdi non è presente alla 
prima ma si guadagna il 
prestigioso t i tolo di 
C o m m e n d a t o r e 
dell’Ordine Ottomano. 
Un anno dopo ha luogo 
la prima italiana al Teatro 
alla Scala di Milano la 
sera del l ’8 febbraio 
1872.

L’azione di svolge “a 
Menfi e a Tebe, all’epoca 
della potenza dei Fara-

oni” ma si presenta a noi come sospesa nel tempo. 

La sfera politica e quella privata si intersecano magistralmente lungo 
tutta l’opera, il timbro esotico la pervade, in particolare nelle grandi 
scene rituali della Consacrazione nel primo atto (“Immenso Fthà”) e del 
Finale secondo (“Gloria all’Egitto”). La Sacerdotessa invoca il 
“possente Fthà” con convinzione e nerbo mentre il coro femminile 
risponde con un deferente pianissimo “noi t’invochiamo” e Ramfis, il 
sommo sacerdote, e lo stuolo di sacerdoti evocano in un canto 
salmodiante le opere di Fthà, suscitando meraviglia e un senso 
intrinseco di sacro in chi ascolta 
Sacerdotessa 		     Ramfis e Sacerdoti 
“Possente Fthà”	     ”Tu che dal nulla hai tratto l’onda, la terra , il 	
	 	 	      ciel” 
“Immenso Fthà”  	      “Nume che del tuo spirito sei figlio e genitor” 
“Fuoco increato, eterno” “Vita dell’universo, mito di eterno amor” 
	 	 	      “Nume, custode e vindice di questa sacra    	
	 	 	       terra” 
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Poi è il coro femminile che suggerisce: “Spirito animator”, “Spirto 
fecondator” mentre quello maschile invoca Fthà e tutti terminano su 
un grandioso “Immenso Fthà!”, in un crescendo di pathos e di 
dinamica tramite il quale anche l’ascoltatore è avvolto in un’atmosfera 
ieratica di mistero e di sacralità. In questa atmosfera tra cielo e terra 
all’eroico Radames, il “mortal, diletto ai Numi” vengono affidate le sorti 
dell’Egitto affinché freni l’avanzata degli Etiopi, con alla testa 
Amonasro, re etiope e padre di Aida.

La seconda scena dell’atto II si svolge a Tebe e descrive il trionfo di 
Radames, accolto dal “Re, seguito dai Ministri, Sacerdoti, capitani, 
flabelliferi , porta insegne, ecc. ecc.;quindi Amneris, Aida e schiave”, in 1

un intreccio non soltanto di “loto e lauro” ma anche di voci e 
soprattutto di sentimenti di giubilo per i vincitori e di disperazione per  i 
vinti, tra cui Aida, suo padre e il suo popolo. “Gloria all’Egitto e ad 
Iside” ripetono a più riprese i vincitori.

 Ventaglio di foglie o di piume disposto su un lungo manico, di antichissima origine 1

orientale 25



UN GRAZIE PARTICOLARE 

  alla città di Lugano per il contributo 

     

      e inoltre a  

         

 

FONDAZIONE FRANCESCO ED ERICA  
 TERRANI



https://www.cavediarzo.ch/eventi/archivio

Dallo spettacolo Cava di Juri Cainero




