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La Scala riflette su se stessa e si racconta. La mostra 
che presentiamo è la conclusione di un trittico che 
invita i visitatori a ripensare la loro immagine del 
Teatro approfondendo alcuni tratti storici ed alcune 
costanti culturali. Nel 2018 “La magnifica fabbrica – 
240 anni del Teatro alla Scala da Piermarini a Botta”,  
a cura di Fulvio Irace e Pierluigi Panza, aveva 
ripercorso le vicende architettoniche della Scala da 
Piermarini a Sanquirico e Secchi fino alla recente 
ristrutturazione di Mario Botta, presentando al pubblico 
il progetto della nuova torre di via Verdi. Il 2019 è stato 
l’anno dell’indagine sulla composizione sociale del 
pubblico con “Nei palchi della Scala – Storie Milanesi” 
a cura di Pier Luigi Pizzi: una mostra che trasformava 
in dovizia d’immagini un’approfondita ricerca sui 
passaggi di proprietà di ogni singolo palco realizzata in 
sinergia con il Conservatorio di Milano e la Biblioteca 
Braidense con il coordinamento di Franco Pulcini.  
Oggi Pier Luigi Pizzi ci guida in un nuovo percorso 
particolarmente ricco di suggestioni: lo scambio tra 

l’ambiente musicale e quello letterario e giornalistico, 
dalle influenze di poeti e romanzieri sui compositori e sui 
colleghi librettisti all’agone della critica sui quotidiani.  
È un modo per raccontare storiche querelles e 
approfondire il ragionamento su alcuni spettacoli storici, 
ma anche per inquadrare meglio la posizione di un teatro 
sorto in una capitale culturale che ha fatto dell’editoria e 
del giornalismo uno dei suoi tratti distintivi.  
L’immagine complessiva che emerge dal lavoro di questi 
anni è quella di un teatro che assume la funzione di 
crocevia delle forze sociali e culturali che attraversano 
una città che è essa stessa, fin dal nome, terra di mezzo. 
Nel percorso disegnato da Pizzi la pluralità delle voci  
di scrittori, poeti, cronisti e critici rispecchia la 
complessità di una vicenda artistica e culturale il cui 
sviluppo non si è mai arrestato.  
 
Dominique Meyer 
Sovrintendente e Direttore Artistico  
del Teatro alla Scala 
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Un anno fa si inaugurava la mostra sui palchi, in un 
museo molto diverso da oggi, senza distanziamenti da 
rispettare né norme da osservare per contenere il 
contagio. Il gruppo non è cambiato. Anzi, se prima 
eravamo una squadra, ora siamo un’allegra brigata di 
amici sempre desiderosi di rimettersi al lavoro. Al punto 
che, dopo il successo dell’ultima mostra, non è passato 
molto tempo perché venisse fuori una nuova idea, per 
portare avanti e arricchire il nostro discorso sulla Scala.  
 
L’idea era una conseguenza naturale del nostro progetto sui 
palchi: se nella mostra precedente si parlava del ruolo 
sociale della Scala, in questa i tempi erano maturi per 
parlare del suo ruolo intellettuale. Ecco quindi da dove 
nasce la voglia di indagare il rapporto della Scala con la 
parola scritta, che sia letteraria, critica o giornalistica. 
Un’occasione per ripercorrere alcuni momenti fondamentali 
della storia del Teatro e del melodramma stesso.  
 
Nell’Ottocento l’attività di un teatro era assai influenzata 
dalla letteratura: bisognava conoscere le nuove uscite, 
sapere di cosa si discuteva nei salotti letterari più influenti, 
essere aggiornati sui gusti del pubblico. L’obiettivo era 
riuscire a selezionare le fonti giuste da affidare ai 
compositori, perché fossero sempre in sintonia con lo 
spirito del tempo. Non c’è da stupirsi che Verdi si ispirasse 
per le sue opere ai drammi di Hugo e di Schiller, o di 
Shakespeare, che allora incontrava una nuova fortuna; 
Boito invece guardava a Goethe, e tanti altri guarderanno 
poi a Verga, a d’Annunzio e così via. Del resto stiamo 
parlando di uno scambio che c’è sempre stato, se si pensa 
ai tanti melodrammi barocchi che traggono ispirazione dai 
poemi epici del Tasso e dell’Ariosto. 
 

Nel Novecento invece il rapporto con la parola scritta 
si è spostato via via verso il giornalismo, il “quarto 
potere”. Studiando il rapporto dei cronisti e dei critici 
con le attività della Scala, ci siamo resi conto della 
complessità di alcuni momenti che hanno 
rappresentato una svolta nella vita culturale di questo 
Teatro. Ci è sembrato interessante mettere a confronto 
varie edizioni di certe opere, soprattutto dal repertorio 
più popolare, per capire meglio l’evoluzione del 
discorso interpretativo nelle diverse letture, quindi 
regie. Ecco, proprio la regia è passata a un certo punto 
in primo piano. Per far capire la portata di tali 
risultati, abbiamo voluto dare spazio alle battaglie che 
sono nate in seguito a proposte di teatro per il quale 
forse il pubblico non era preparato. 
 
Il titolo che la mostra ha assunto quasi naturalmente è 
“Va pensiero”: una formula che in qualche modo 
riassume tutti questi concetti e che rimanda a un canto 
di speranza di cui oggi abbiamo un enorme bisogno. 
Inevitabilmente il nostro modo di lavorare negli ultimi 
mesi è molto cambiato. Eppure la scoperta delle 
videoconferenze ci ha aiutato e forse il lungo lockdown 
che abbiamo vissuto, per certi versi terribile, ci ha 
permesso di approfondire i tanti spunti che emergevano 
continuamente. In quelle settimane di chiusura, in cui 
la pandemia infuriava, il lavoro ci ha permesso di 
sopportare la reclusione e di mantenere viva la curiosità 
per questi temi, che mi auguro possano sollecitare la 
riflessione dei visitatori. 
 
Pier Luigi Pizzi 
Curatore della mostra 

Va pensiero
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Se potessimo sintetizzare in un’equazione il rapporto tra 
l’opera e la parola scritta, potrebbe essere: “opera più 
scrittura uguale pensiero”. Nel corso dei suoi quattro 
secoli di vita, il melodramma ha saputo includere nelle 
sue logiche alcuni momenti cruciali della storia del 
pensiero, prendendo in prestito contenuti letterari, 
critici e giornalistici, cogliendo le tendenze culturali 
offerte dallo spirito del tempo con una tale forza 
artistica, che ancora oggi certi periodi storici si 
comprendono più a fondo grazie all’eco che risuona 
nelle partiture. 
 
Fino a circa un secolo fa, un teatro come la Scala 
doveva innanzitutto presentare opere nuove. Questa 
attività richiedeva a compositori e impresari grande 
attenzione verso il panorama letterario nazionale e 
internazionale, perché ogni volta si scegliesse un 
soggetto in linea con il gusto corrente. Non è un caso 
che molti dei capolavori entrati stabilmente nel 
repertorio traggano ispirazione dalle letture che 
circolavano nei salotti letterari più influenti e à la page 
di allora.  
 
Ad esempio, opere come I Masnadieri o Macbeth di 
Verdi, tratte rispettivamente da un dramma di Schiller e 
da una tragedia di Shakespeare, erano il risultato dei 
continui scambi e confronti tra il compositore e Andrea 
Maffei, animatore insieme alla moglie Clara del più 
vivace salotto milanese, nonché traduttore di Schiller e 
Shakespeare, oltre che di Byron, Milton, Goethe e tanti 
altri. Un’altra figura che per tutta la vita ha incarnato 
questo scambio tra parola scritta e opera, tra pensiero 
letterario e melodramma, è Arrigo Boito: librettista, 

Scrivere il melodramma

compositore, Boito fu un intellettuale dalla vocazione 
europeista capace di riversare i risultati delle sue 
ricerche nelle opere che componeva, come Mefistofele, 
o di cui scriveva il libretto, come Otello e Falstaff, gli 
ultimi capolavori teatrali di Verdi.  
 
Spesso l’opera è stata spinta su nuove strade grazie a 
poetiche letterarie anche molto diverse tra loro. 
Purtroppo d’Annunzio finì per non collaborare con 
Puccini, ma le sue creazioni hanno ispirato Pizzetti, 
Mascagni, Zandonai, Montemezzi, Malipiero, Debussy e 
Honegger. Allo stesso modo il verismo di Verga è alla 
base di una delle opere più eseguite e discusse della 
storia della musica italiana: Cavalleria rusticana di 
Mascagni. Anche il teatro, assai vivo nel periodo a 
cavallo fra Otto e Novecento, prima dell’avvento del 
cinema, ha passato all’opera molti soggetti, se si pensa a 
Sem Benelli, Victorien Sardou, David Belasco e tanti 
altri. 
 
Nei primi decenni del Novecento qualcosa inizia a 
cambiare: rispetto alle epoche precedenti si presentano 
meno opere nuove, e quelle che vanno in scena fanno 
più fatica a entrare in repertorio. Dunque nei teatri 
diventa una consuetudine riproporre sempre più spesso 
i grandi capolavori del passato; al punto che, per evitare 
il rischio della monotonia che si prova nel rivedere ogni 
volta lo stesso spettacolo, emerge l’esigenza di una 
nuova figura professionale che sia responsabile della 
messinscena: il regista.  
 
Così, il dibattito culturale intorno al melodramma 
affianca alla discussione sull’opera quella sulla sua 
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realizzazione scenica e, a partire dal secondo 
dopoguerra, figure come Luchino Visconti, Giorgio 
Strehler, Giorgio De Lullo, Luca Ronconi, insieme ai 
loro scenografi e costumisti, impongono dei nuovi 
canoni teatrali. Queste nuove interpretazioni dei titoli 
del repertorio permettono di scoprire punti di vista 
inattesi: la routine degli allestimenti si disperde, gli 
spettatori smettono di concentrarsi solo su come i 
cantanti intonano una nota e vengono posti di fronte a 
nuovi modi di concepire le opere che conoscono da 
tutta la vita. Nei casi più riusciti, i direttori d’orchestra 
collaborano con i registi per concepire spettacoli 
coerenti dal punto di vista sia visivo sia musicale. 
 
Questo approccio, che si potrebbe definire 
rivoluzionario, stimola la nascita di una critica musicale 
capace di approfondire gli aspetti legati all’esecuzione e 
alla messinscena: diversi critici e musicologi si sforzano 
di trovare una sintesi tra i molteplici aspetti dello 
spettacolo, per spiegare ai lettori tanto i trionfi quanto i 
fiaschi, nel tentativo di inserire l’interpretazione di 
un’opera in un dibattito più ampio. Tali tendenze 
vengono intese da alcuni commentatori particolarmente 
attenti non come semplici provocazioni, ma come vere e 
proprie rotture di cui, da quel momento in avanti, 
bisognerà tenere conto. Il lavoro di intellettuali come 
Fedele d’Amico, Franco Abbiati, Massimo Mila e altri 
diventa così uno strumento per vincere la refrattarietà 
naturale che spesso il pubblico del melodramma mostra 
di fronte alle novità.  
 
In questo processo lungo e complesso non sono 
mancate le battaglie, soprattutto in un teatro reattivo 

come la Scala. Teatro d’élite, teatro popolare, teatro 
nato per i palchettisti, per gli abbonati, per i loggionisti: 
la Scala ha avuto ogni tipo di rapporto con il suo 
pubblico, i cui entusiasmi e malumori, quando non 
addirittura proteste, in molti casi hanno trasformato la 
sala quasi in uno stadio, più che un luogo dove ci si 
riunisce per ascoltare un’opera d’arte. Del resto non è 
una novità che le passioni scatenate negli spettatori 
durante una serata all’opera siano incontrollate. Verdi 
stesso, esasperato dopo la prima milanese del Don 
Carlo, arrivò a definire la Scala “quella maledetta 
bottega”.  
 
Nella sua lunga storia la Scala conta numerosi succès de 
scandale, che hanno stimolato discussioni e dibattiti 
assai fecondi. Non si possono non citare alcuni celebri 
esempi: dal fiasco della Norma di Bellini, che non 
rispettava certe convenzioni ritenute indispensabili, al 
Mefistofele di Boito, a Madama Butterfly di Puccini, 
fino ad arrivare alla tormentata prima scaligera del 
Wozzeck di Alban Berg del 1952, in cui il direttore 
Dimitri Mitropoulos fu addirittura costretto a rivolgersi 
direttamente al pubblico, pregando gli spettatori 
dissenzienti di aspettare la fine dell’atto per fischiare, 
vista l’enorme concentrazione richiesta dalla partitura.  
 
Sempre negli anni cinquanta del secolo scorso, alcune 
opere nuove scandalizzarono il pubblico a causa del 
loro realismo marcato. Il console di Gian Carlo Menotti 
secondo molti scivolava nella cronaca nera, per il suicidio 
finale della protagonista Magda che si attacca al rubinetto 
del gas; La gita in campagna di Mario Peragallo, tratta 
da un racconto di Moravia, prevedeva la presenza 
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di un’automobile in scena che scatenò le ire degli 
spettatori, al punto che qualcuno arrivò a lanciare un 
paio di ciabatte addosso al compositore.  
 
Ma gli scandali più eclatanti si devono forse alle 
proposte di alcuni registi provenienti dal mondo della 
prosa. Alla fine del primo atto della Traviata messa in 
scena da Luchino Visconti, molti spettatori rimasero 
sconcertati nel vedere Maria Callas togliersi le scarpe 
sul palcoscenico, così come davanti ad altri dettagli che 
Visconti e la Callas avevano stabilito per entrare nella 
psicologia di Violetta: molti li liquidarono come verismi 
eccessivi, ma per altri si assisteva finalmente a un 
nuovo modo di concepire la messinscena di un’opera, 
con elementi di regia che permettevano agli spettatori 
di riconoscersi nei personaggi. Eppure, una parte del 
pubblico e della critica si è sempre rifiutata di accettare 
qualsiasi intrusione della realtà nella sacra scena del 
melodramma. Ancora oggi è così, se si pensa allo 
scandalo delle zucchine affettate in scena da Alfredo-
Piotr Beczała nella Traviata allestita nel 2013 da 
Dimitri Tcherniakov. Del resto, a volte il confine tra una 
proposta innovativa e una trovata sterile non è semplice 
da individuare. 
 
Spesso a teatro è difficile andare oltre le proprie 
aspettative. Molti restano ancorati a un’idea troppo 
rigida di come un’opera si debba rappresentare: un’idea 
spesso nostalgica, legata ai ricordi giovanili o alle prime 
impressioni che non si riescono a dimenticare. Invece è 
proprio la capacità di alcuni registi di rompere con le 
tradizioni che ha aperto la strada a nuove 
interpretazioni prima impensabili. Ad esempio, alla 

Scala è stato rivoluzionario il modo di intendere la 
Tetralogia di Richard Wagner da parte di Luca Ronconi 
e Pier Luigi Pizzi che, nel 1974, spiazzarono il pubblico 
e la critica con un’ambientazione borghese da dramma 
ottocentesco della saga dei Nibelunghi. Una lettura che 
ha fatto storia, ripresa appena due anni dopo nel 
famoso Ring del centenario di Bayreuth di Pierre 
Boulez e Patrice Chéreau, e con effetti che si vedono 
ancora oggi anche in altri titoli wagneriani, se si pensa 
al Lohengrin “freudiano” messo in scena da Claus Guth 
nel 2012. 
 
Un altro pregiudizio sul mondo dell’opera, e in 
particolare sulla Scala, vuole che gli allestimenti 
debbano essere il più possibile fastosi. Non stupisce 
quindi che quando Giorgio De Lullo e Pier Luigi Pizzi 
presentarono la loro Aida “intimista” nel 1972, pochi 
anni dopo la versione spettacolare di Franco Zeffirelli, il 
pubblico sia rimasto perplesso, per non dire deluso 
dalle scene rigorosamente austere di Pizzi, con cui non 
si voleva stupire gli spettatori con effetti sfarzosi. Oggi 
le tendenze minimaliste sono assai diffuse e accettate, 
tanto che molti registi e scenografi ne hanno fatto una 
vera e propria cifra stilistica.  
 
Davanti ai tradizionalisti in rivolta, diversi critici e 
giornalisti si sono sentiti spesso chiamati in causa per 
difendere questi coraggiosi tentativi di svecchiamento 
dell’opera.  
Nella storia della Scala è difficile trovare una 
produzione che abbia messo tutti d’accordo. 
Ci sono spettacoli che il pubblico ama su cui la critica 
solleva dubbi, e spettacoli che il pubblico contesta e la 
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critica difende: l’unanimità all’opera non esiste, 
soprattutto nel “paese del melodramma”. Ma sono 
proprio queste contrapposizioni che stimolano un 
pensiero attuale e vivace sul teatro d’opera, un pensiero 
capace di far dire ancora qualcosa ai tanti capolavori 
del nostro repertorio. 
 
Mattia Palma 
 
 
 
 
 
 
 
 
 



Sala stampa,  
7 dicembre 2015 
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Che si possa in generale parlare di musica è una prima 
questione controversa; allestire una mostra sul discorso 
intorno alla musica sembra un azzardo ulteriore; 
eppure nella vasta ricognizione dell’identità scaligera 
che il Museo Teatrale ha tentato nel corso degli anni 
iniziando dalla storia architettonica e proseguendo con 
quella sociale e mondana non poteva mancare uno 
doppio sguardo sul rapporto tra musica e parole: le 
parole dei libretti su cui la musica si costruisce e le 
parole che dalla musica discendono in forma di 
suggestioni letterarie o commenti critici. L’impegno è 
ancora maggiore considerati gli spazi esigui di un 
museo-salotto, scrigno o bomboniera: e qui soccorre 
l’ironia di Pier Luigi Pizzi, capace con uno sguardo, un 
accenno di indicare universi di discorso più vasti. 
Eppure questa terza anta del trittico evidenzia un tratto 
specifico dell’identità scaligera: l’essere la storia del 
Teatro intrecciata con un mondo editoriale fertile e 
variegato come quello milanese.  
Nell’itinerario della mostra le sezioni sulla letteratura 
all’origine dei libretti e sulla critica degli spettacoli sono 
disposte in successione temporale per sottolineare il 
passaggio avvenuto un secolo fa dal teatro che produce 
opere nuove al teatro che rappresenta opere di 
repertorio: questa suddivisione deve tuttavia essere 
intesa come una semplice indicazione per orientarsi in 
una mappa complessa. Il legame della Scala con il 
mondo delle lettere ha infatti radice in alcuni caratteri 
specifici di Milano, nell’Ottocento come oggi: città di 
editori, di librai, di giornali, e città delle case editrici 
musicali. Parole e musica dell’opera italiana 
dell’Ottocento nascono qui: la casa Giovanni Ricordi, 
nata nel 1808 e tuttora operante, sarà la più longeva in 

La Scala e la stampa:  
un teatro nella città dell’editoria

Mille vati al suolo io stendo 
con un colpo di giornale 

Luigi Romanelli, La pietra del paragone

una schiera che comprende in epoca napoleonica Re e 
Luigi Scotti-Carlo Bordoni, durante la restaurazione 
Artaria (poi trasferita a Novara), Bertuzzi, Carulli, 
Monzino, Lucca e più tardi Canti, che stampa 
soprattutto metodi e trattati. Nella seconda metà 
dell’Ottocento compaiono pubblicazioni miste che 
includono una parte letteraria e una composizione 
musicale: a Milano dal 1868 si legge il settimanale 
“Euterpe”, dal 1854 “Il trovatore” e dal 1872 la 
“Palestra Musicale”. Se in tutta Italia le case editrici 
musicali si moltiplicano, specializzandosi variamente in 
generi e repertori (a Milano Bertarelli pubblica 
solamente musica sacra, Martinenghi canzoni e ballate 
raccolte nei numeri di “Milano Musicale”), le grandi 
case nazionali Lucca (editore italiano di Meyerbeer e 
Wagner, assorbito da Ricordi nel 1888), Ricordi (in 
breve, l’editore di Verdi) e Sonzogno (promotore delle 
giovani leve) fioriscono a poche centinaia di metri dalla 
Scala; nel caso di Ricordi, nel celebre “casino” 
adiacente al teatro. Si tratta di aziende dinamiche, che 
differenziano l’attività e portano avanti linee artistiche 
precise influenzando scelte, promuovendo carriere, 
determinando il gusto e i cartelloni: in breve, i nuovi 
datori di lavoro dei compositori, assai più che 
gl’impresari. La poetica della fedeltà al testo che 
caratterizzerà i direttori musicali della Scala da 
Toscanini in poi ha radici anche in questa prossimità. 
Intanto l’unificazione nazionale pone le basi per la 
protezione del diritto d’autore. Nell’Italia dei cento 
staterelli, dei confini e delle legislazioni divergenti o 
assenti era di fatto impossibile assicurare il rispetto, 
artistico e finanziario, dei diritti del poeta quanto del 
compositore; la prima legge nazionale a protezione 
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degli autori è del 1865 e tra i promotori ed estensori del 
testo conta Giuseppe Verdi, deputato al primo 
parlamento unitario; e non a caso è a Milano, la città 
dei Fratelli Treves e di Hoepli, che nasce nel 1882, 
nella sala dell’orologio di Palazzo Marino, la Società 
Italiana degli Autori, tra i cui membri più attivi si 
distingueranno negli anni successivi Tito Ricordi, 
Edoardo Sonzogno, Giacomo Puccini e Pietro Mascagni.      
Milano è città di case editrici ma anche di giornali che 
intervengono con foga nell’attualità musicale. Negli 
anni trenta si leggono il “Censore universale dei teatri” 
e “Il barbiere di Siviglia” mentre a partire dal 1842 Tito 
Ricordi stampa la “Gazzetta musicale di Milano”, che 
per un ventennio si rivolge soprattutto agli specialisti. 
Quando però nel 1866 Giulio Ricordi promuove la 
ripresa delle attività dopo una sospensione dovuta 
all’incandescenza della situazione politica, l’editoriale 
dell’ex cantante e librettista Antonio Ghislanzoni segna 
il passaggio dagli “studi tecnici” all’informazione: “Un 
giornale deve innanzi tutto allettare per farsi leggere”. 
La svolta corrisponde allo sviluppo della critica 
musicale sulla stampa politica e d’informazione, accolta 
tra l’altro nella nuova rubrica di rassegna stampa 
proprio sulla “Gazzetta”. Il legame tra la scena musicale 
e quella politico-patriottica è evidente nella fondazione 
del quotidiano del pomeriggio “Il pungolo” da parte del 
giornalista, commediografo e librettista Leone Fortis, 
che era stato direttore degli spettacoli del Teatro alla 
Scala. Nato nel 1859, nel fuoco delle guerre 
d’indipendenza e nei mesi i cui “l duce di Scilla di 
Errico Petrella su versi di Fortis andava in scena alla 
Scala, il quotidiano riprendeva il nome di un 
settimanale cui aveva collaborato tra gli altri Ippolito 

Nievo e si proponeva come palestra delle nuove voci 
letterarie. Fortis contribuiva con editoriali politici e 
critiche musicali firmate Dottor Verità. 
Filippo Filippi, critico e compositore per i tipi di Lucca 
e Ricordi, dirige la “Gazzetta” per alcuni anni, collabora 
con “Il Pungolo” (settimanale) e fonda nel 1859 il 
quotidiano politico “La perseveranza” curando le 
recensioni degli spettacoli e sostenendo la nuova 
generazione legata alla scapigliatura. Dieci anni più 
tardi il garibaldino Amintore Galli assume la direzione 
di “Euterpe”, la rivista della casa Sonzogno, presso la 
quale lavora anche come direttore artistico dello 
stabilimento, e diviene critico musicale per “Il Secolo”: 
l’unico critico a cui sia stato intitolato un teatro, 
appunto l’Amintore Galli di Rimini.  
Il fervore critico dei giornali italiani riflette una 
centralità della musica nel dibattito culturale europeo, 
alimentata negli anni da filosofi, compositori 
intellettuali e talvolta grafomani come Wagner o 
Berlioz, ma anche Schumann o Liszt, e da una schiera 
di critici che raggiungono fama e influenza continentale 
come il viennese Eduard Hanslick. Al centro delle 
discussioni la novità costituita dalla musica di Wagner 
che approda in Italia con la prima bolognese di 
Lohengrin nel 1871, propiziata dal poeta e critico 
musicale Enrico Panzacchi che sarà tra i primi 
collaboratori della pagina culturale del “Corriere”.  
La querelle Verdi-Wagner resta in scena per anni  
(una penosa appendice la si è vista persino in occasione 
dell’anno verdiano-wagneriano 2013) e origina tra 
l’altro un celebre scambio epistolare tra Verdi e il 
direttore d’orchestra Hans von Bülow che aveva 
espresso opinioni sprezzanti in particolare sul Requiem. 
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Anni dopo, registrata l’opinione di Brahms che riteneva 
la Messa l’opera di un genio, Bülow aveva scritto un 
messaggio contrito a Verdi ottenendo una risposta 
magnanima: “non è il caso di parlare di pentimenti e di 
assoluzioni! Se le vostre opinioni d'una volta erano 
diverse da quelle d'oggi, voi avete fatto benissimo a 
manifestarle; né io avrei mai osato lagnarmene. Del 
resto, chi sa… forse avevate ragione allora”.  
Nel 1876 Eugenio Torelli Viollier, già critico teatrale, e 
Riccardo Pavesi fondano “Il Corriere della Sera”, con 
sede in Galleria Vittorio Emanuele. Il braccio destro e 
successore (dal 1900) di Torelli è Luigi Albertini, vicino 
al mondo del melodramma anche per ragioni familiari 
avendo sposato la figlia di Giuseppe Giacosa. Nel 1920, 
aggiunto alla direzione del quotidiano lo scranno di 
senatore, Albertini è architetto insieme ad Arturo 
Toscanini e al sindaco socialista Caldara della 
trasformazione del Teatro alla Scala in ente autonomo. 
Intorno al volgere del secolo nascono i primi 
supplementi: “La domenica del Corriere”, insieme 
all’“Illustrazione italiana” fondata dai Fratelli Treves già 
nel 1873, racconta la Scala della musica ma anche della 
mondanità mentre Giacosa guida l’inserto letterario “La 
lettura”. Con Albertini il Corriere introduce il carattere 
“elzeviro” per gli articoli di argomento letterario, 
mentre di musica si occupa Gaetano Cesari. 
L’antifascista Albertini viene allontanato nel 1925: il 
“Corriere” del ventennio, le cui pagine politiche sono 
ridotte a veline governative, vive del prestigio dei suoi 
collaboratori culturali, tra i quali il giovane Dino 
Buzzati che nel dopoguerra sarebbe divenuto tra l’altro 
librettista per Luciano Chailly. Il direttore Ugo Ojetti 
imposta la struttura della terza pagina, destinata a 

ospitare l’elzeviro, i reportage e poi le recensioni. 
Intanto il panorama editoriale milanese si arricchisce di 
un nuovo tassello importante nel 1921, con la nascita 
della nuova Arnoldo Mondadori con sede in città.  
Nel dopoguerra la Scala viene investita, dal sindaco 
Greppi e in qualche misura dall’intero Paese, del 
compito di rappresentare la ricostruzione di un’Italia 
prima umiliata dalla dittatura e poi ferita dal conflitto. 
Dal 1951 l’inaugurazione della stagione viene anticipata 
al 7 dicembre, giorno di Sant’Ambrogio, accentuando il 
processo di identificazione del Teatro con la città di 
Milano. La prima diventa la vetrina delle creazioni della 
moda milanese decisa a togliere lo scettro a Firenze, e 
la personalità di Maria Callas si impone ben oltre la 
cerchia dei melomani. Della Scala si scrive nelle terze 
pagine dei quotidiani ma anche sulle riviste di moda, 
sui rotocalchi e sui settimanali illustrati.  
Sui quotidiani è il momento delle grandi firme della 
musicologia e della cultura: Massimo Mila scrive sulle 
colonne dell’“Unità” dal 1946 e dell’“Espresso” dal 
1955, per passare dal 1967 alla “Stampa”, lasciando la 
rubrica sul settimanale al non meno illustre Fedele 
D’Amico; Eugenio Montale si trasferisce a Milano nel 
1948 e inizia una collaborazione con il “Corriere” 
aggiungendo le sue cronache scaligere a quelle di 
Franco Abbiati, che nel 1949 fonda e dirige la rivista  
“La Scala”, e di Eugenio Gara. “Il Giorno”, fondato a 
Milano nel 1956, si assicura la firma di Beniamino dal 
Fabbro, sarcastico stroncatore della Callas (“La cantante 
d'Epidauro - meritava un pomidauro”, pare che 
motteggiasse al Giamaica) che gli fa causa e la perde. 
Tra i frequentatori della Scala, con o senza fischietto, 
c’è anche Giulio Confalonieri, compositore, musicologo 
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e critico. Nel 1950 Leo Longanesi fonda il settimanale 
“Il Borghese” su cui debutta il giovane Piero Buscaroli, 
singolare mistura di dottrina, umanità ed estremismo 
politico, poi critico musicale del “Giornale Nuovo” 
creato nel 1974 da Indro Montanelli. Montanelli chiama 
anche il giovane Paolo Isotta che occuperà in seguito la 
posizione di critico del “Corriere della Sera” dal 1980 
al 2015. Il 1960 segna un’importante prima volta: la 
cronaca della prima conquista la prima pagina del 
“Corriere”. Nel 1977 Lorenzo Arruga fonda la rivista 
“Musica Viva”, felice palestra di musica e di scrittura 
per tanta informazione successiva. Il 1976 segna una 
svolta nel panorama dell’informazione italiana con la 
fondazione di “Repubblica”, quotidiano romano che 
struttura però un’attiva redazione milanese.   
Negli anni di Paolo Grassi e Claudio Abbado la Scala 
entra nella cronaca politica: nel 1975 l’opera Al gran sole 
carico d’amore rinfocola le polemiche su musica e 
impegno civile mai sopite da quando nel 1972 Maurizio 
Pollini aveva letto un documento contro la guerra in 
Vietnam prima di un concerto alla Società del Quartetto. 
La visibilità e il prestigio del Teatro fanno della Prima un 
palcoscenico privilegiato per manifestazioni e 
rivendicazioni amatissime dalla stampa: dai volantini per 
il Cotonificio Valle Susa nel 1965 alla “Falce e 
martello/borghesi al macello” con lancio di uova di 
Mario Capanna fino alle litanie di centri sociali, seni 
animalisti e quote latte degli anni successivi. Nel 
complesso la centralità della Scala nella vita culturale e 
civile della città si irradia nelle diverse sezioni dei 
quotidiani: dalla cultura e spettacoli alla cronaca, alla 
moda, alla società, alla politica, con firme come Camilla 
Cederna o Natalia Aspesi capaci di sintetizzare tutto.  

Ma anche i quotidiani cambiano: nel 1982  
“Il Sole24Ore” diretto da Gianni Locatelli entra 
nell’agone culturale con il supplemento  
“La Domenica”; nel 1992 il direttore Paolo Mieli 
abolisce la terza pagina del “Corriere” o piuttosto la 
sposta nelle rinnovate sezioni di cultura e spettacoli. 
Nell’Italia in rapida trasformazione e nel sistema 
dell’informazione in cui irrompono le televisioni 
commerciali la musica trova ricetto nelle pagine degli 
spettacoli piuttosto che in quelle della cultura, ovvero 
deve contendere spazi alla televisione e non ai libri, ed 
è chiamata a rispondere al temibile requisito della 
notiziabilità. Una rivoluzione che non manca di 
influenzare alla lunga le scelte dei nuovi registi: se 
l’avanguardia storica aveva attinto a una costellazione di 
fonti, dalla psicanalisi al mito o alla lotta di classe, nelle 
nuove leve l’informazione premia il riferimento alla 
cronaca, spesso mortificando commistioni di linguaggi 
potenzialmente feconde ma difficili da sintetizzare. Lo 
spazio della critica musicale propriamente detta viene 
ridotto a favore delle presentazioni e delle cronache nel 
tentativo di ampliare il bacino dei lettori - talvolta 
anche legittimamente annoiati da recensioni 
autoreferenziali - mentre lo stesso inquadramento 
professionale dei critici si indebolisce. Dalla figura del 
critico-accademico con contratto a tempo indeterminato 
si passa a quella del collaboratore finché, al peggiorare 
della situazione finanziaria delle testate, non si tagliano 
i collaboratori: situazione deplorevole condivisa oggi 
dalla maggior parte dei giornalisti.  
Internet non soccorre, soprattutto in Italia. Se la grande 
stampa anglosassone, forte del bacino potenziale 
garantito dalla lingua, sfrutta lo spazio illimitato della 
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rete riportando nelle edizioni online il modello dei 
poderosi inserti multipli del fine settimana in cui ogni 
lettore trova la sua nicchia e sbircia quella degli altri, le 
versioni online dei quotidiani italiani prediligono – con 
eccezioni - il minimo comune denominatore 
dell’aggiornamento dell’ultim’ora e delle non notizie 
acchiappaclick, oltre a retribuire chi ci scrive meno della 
carta. Nello stesso tempo il rapporto tra la letteratura e la 
produzione di opere nuove continua, sia con libretti 
firmati da scrittori come accade per esempio in numerosi 
lavori di Fabio Vacchi, sia proseguendo la tradizione della 
“Literaturoper” in cui si mette direttamente in musica un 
testo teatrale o letterario: alla Scala è il caso dei recenti 
Quartett di Luca Francesconi da Heiner Müller e Fin de 
partie di György Kurtág da Samuel Beckett. La funzione 
della critica, e lo testimonia la ricchezza degli annuari del 
premio Abbiati che nel 2021 compie quarant’anni, non 
viene meno e forse si accentua nel chiassoso ed effimero 
affastellarsi di pareri e improperi sui social media. 
Soffrono i supporti, invecchiano i linguaggi ma non la 
necessità di una disamina informata e autorevole, come 
mostra anche il fatto che un paio tra i critici più 
attendibili del nostro Paese scrivano pressoché solo su 
Facebook, che però non li paga. Ripercorrere in una 
mostra il lungo arco della relazione tra il teatro e la 
stampa significa raccontare un intreccio solido, che 
troverà forme nuove ma non cesserà: anche perché le 
uniche parole che possano interrompere l’infinito 
ragionamento sull’opera sono “Das Souper ist serviert”, 
come insegna il libretto di un’opera che la Scala non ha 
mai portato in palcoscenico.  
 
Paolo Besana 

 
 



DAL DRAMMA  
AL MELODRAMMA  
Le fonti letterarie dei compositori

Da sempre i grandi compositori d’opera si confrontano con la 
parola scritta, che sia letteraria, critica, o giornalistica, perché 
il frutto del loro lavoro è inseparabile dal contesto culturale in 
cui vivono. Fin dalle sue origini il melodramma si è ispirato ai 
grandi capolavori letterari, ad esempio l’Orlando furioso e la 
Gerusalemme liberata. Nell’Ottocento la missione principale 
di un teatro come la Scala consiste nel presentare opere 
nuove, un’attività che richiede grande attenzione al panorama 
artistico-letterario. Fondamentale in questo contesto è il ruolo 
dei salotti, a cominciare da quello dei Maffei a Milano, 
frequentato da scrittori del calibro di Manzoni, Stendhal e 
Balzac, oltre che da compositori provenienti da tutta Europa. 
La storia della Scala è anche la storia di questi flussi di 
pensiero stimolanti e fecondi, grazie a cui gli artisti sono 
giunti, per usare un’espressione di Verdi, a “inventare il vero”.

22





Alle origini del melodramma
Da sempre il melodramma si serve di fonti letterarie di grande 
valore. Se si pensa a una delle prime opere della storia, 
L’Orfeo di Monteverdi, è subito evidente l’influenza del poeta 
rinascimentale Angelo Poliziano. Altri grandi capolavori scritti 
in epoca barocca, ad esempio da Vivaldi o Händel, traggono 
ispirazione dai poemi epici di Ariosto e Tasso.

“Rinaldo e Armida”  
di Francesco Hayez, 1813, Gallerie 
dell'Accademia, Venezia 

La follia di Orlando in 
un'illustrazione di Gustave Doré, 
1879
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Maschere e commedie

Figaro, ne “Il barbiere di Siviglia”  
Pierre-Augustin Caron de Beaumarchais  
Figaro, ne “Il matrimonio di Figaro”  
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La tradizione musicale comica si trasforma grazie a Carlo 
Goldoni, non solo grande drammaturgo ma librettista di rilievo, 
capace di definire il nuovo carattere dell’opera buffa che 
culminerà in capolavori come Le nozze di Figaro e Il barbiere di 
Siviglia, entrambi tratti da commedie di Beaumarchais. Sensibile 
alla tradizione della commedia dell’arte, Carlo Gozzi si pone 
come alternativa a Goldoni, con lavori come Turandot e L’amore 
delle tre melarance, che avranno nuova fortuna nel Novecento.



Il primo romanticismo letterario tende a rifugiarsi in un 
Medioevo di fantasia fatto di paesaggi malinconici, architetture 
gotiche, torri e castelli in rovina, come si legge nelle pagine 
degli scrittori inglesi di inizio Ottocento, ad esempio Walter 
Scott con La donna del lago, Lucia di Lammermoor o Il 
castello di Kenilworth, che diventeranno fonti per Rossini e 
Donizetti. A Lord Byron si ispirano invece due lavori degli 
“anni di galera” di Verdi: I due Foscari e Il corsaro.

Medioevo all’inglese

“La sposa Lammermoor”, William Powell Frith, 1852, 
deposito del Victoria and Albert Museum, Londra

George Gordon Byron 

Walter Scott 
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La querelle tra classici e romantici nata con Hernani di Victor Hugo 
nel 1830 è lo specchio di un cambiamento radicale di sensibilità nel 
corso dell’Ottocento. I drammi di Hugo diventano il modello per un 
nuovo tipo di melodramma: in opere come Lucrzia Borgia di Donizetti, 
Ernani e Rigoletto di Verdi, fino alla Gioconda di Ponchielli si ritrova 
una maggior concitazione dell’azione e passaggi al limite del grottesco.

La battaglia di Hugo

“Ernani”  
“Il re si diverte”  

“La prima rappresentazione  
di Hernani di Victor Hugo  
al Théâtre-Français di Parigi,  
25 febbraio 1930” di Albert Besnard,  
Maison de Victor Hugo, Parigi
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In seguito alla diffusione nei salotti intellettuali italiani dell’opera 
di Madame de Staël De l'Allemagne, autori come Goethe e Schiller 
diventano le fonti di un nuovo melodramma. Si pensi ad alcune 
opere di Verdi: dai Masnadieri a Giovanna d’Arco, da Luisa Miller a 
Don Carlo, tutte tratte da Schiller. Quanto alla vocazione 
europeista di Arrigo Boito, letterato e musicista, diviene  
una vera e propria missione artistica quando ricava dal Faust  
di Goethe il suo Mefistofele.

Dramma tedesco  
e opera italiana

“I Masnadieri”  
“Guglielmo Tell”  
“Intrigo e amore”  
“La Pulzella d’Orléans”  

Il dottor Faust e 
Mefistofele in un disegno 
di Tony Johannot

“Goethe morente”  
di Angelo Morbelli,  
1880,  
Museo Civico,  
Alessandria
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Verdi shakespeariano 
 
Le commedie e le tragedie di Shakespeare sono ancora 
oggi una delle fonti letterarie più importanti del teatro 
musicale. È nell’Ottocento che l’opera di Shakespeare 
conosce la sua fortuna, in Italia grazie alle traduzioni di 
Andrea Maffei con cui Verdi si confronta per Macbeth.  
Con le sue ultime opere, Otello e Falstaff, Verdi riaffronta 
nell’estrema maturità il poeta inglese, ottenendo risultati 
straordinari per efficacia drammatica e sofisticatezza  
delle soluzioni.

“Falstaff” 
“Otello” 
“Macbeth” 

William Shakespeare 
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Alcune interpretazioni dei drammi veristi influenzano la scelta 
dei soggetti per le opere: in particolare attrici come Sarah 
Bernhardt o Eleonora Duse attirano spesso l’attenzione dei 
compositori. È solo dopo aver visto la Bernhardt in La Tosca 
che Puccini decide di trarre un’opera dal dramma di Victorien 
Sardou. Lo stesso avviene dopo che il comp ositore assiste a 
due lavori di David Belasco: Madame Butterfly a Londra e  
La fanciulla del West a New York.

Teatro d’attrici

Sarah Bernhardt in La Tosca 

Giulio Gatti Casazza, David Belasco,  
Arturo Toscanini e Giacomo Puccini 
alla prima della “Fanciulla del West”

Eleonora Duse e Victorien Sardou 
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Tra la fine dell’Ottocento e l’inizio del Novecento la scelta  
dei soggetti è sempre più orientata verso fonti letterarie  
di prestigio: Gabriele d’Annunzio è senza dubbio il letterato 
italiano più illustre del momento. Da un punto di vista 
musicale la sua influenza lascia il segno in compositori come 
Mascagni, Zandonai, Malipiero, addirittura Honegger e 
Debussy, e resisterà fino al dopoguerra: ancora nel 1954 
Pizzetti compone La figlia di Iorio.

D’Annunzio  
autore europeo

Copertine e frontespizi 
illustrati da  
Adolfo De Carolis   
Gabriele d’Annunzio
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QUARTO POTERE  
Il rapporto tra la Scala e la stampa

Se durante l’Ottocento il dibattito culturale alla Scala 
riguarda quasi esclusivamente le opere nuove che 
vengono presentate, a partire dal primo dopoguerra 
– e più ancora dal secondo – a questo si affianca una 
riflessione sui nuovi allestimenti dei titoli del 
repertorio. Negli stessi anni la critica musicale 
acquista sempre più spazio e importanza sulla 
stampa: ogni rappresentazione aggiunge nuovi 
elementi a un discorso che stimola gli artisti coinvolti 
e rende animata e battagliera la partecipazione del 
pubblico. Alcune produzioni della Scala sono 
diventate un punto di riferimento perché hanno 
modificato la percezione di tanti capolavori di cui si 
credeva di conoscere già tutto. Protagonisti di questo 
cambiamento sono i registi, i quali continuano 
ancora oggi a mettere in discussione le convenzioni e 
a osare soluzioni innovative, provocando ogni volta 
entusiasmi e proteste che alimentano un pensiero 
vivace e coinvolgente sul teatro d’opera.
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Sala stampa,  
7 dicembre 2018 
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Le riforme di Toscanini 
 

Alla Scala è con Arturo Toscanini che lo spettacolo 
viene posto finalmente al centro dell’attenzione del 
pubblico, dal momento che, per tutto l’Ottocento, 
andare a teatro aveva un significato quasi più 
sociale che culturale.  
I cambiamenti voluti da Toscanini – alcuni 
strutturali come la costruzione della fossa per 
abbassare l’orchestra, altri legati alle abitudini 
degli spettatori come l’imposizione del buio in sala 
o la proibizione di accedere alla platea con il 
cappello – hanno contribuito a rendere la Scala 
uno dei fulcri della vita intellettuale del paese.  
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Arturo Toscanini  
dirige il concerto  
di riapertura della Scala  
l’11 maggio 1946
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Arturo Toscanini  
dirige il concerto  
di riapertura della Scala  
l’11 maggio 1946
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La tournée americana 
 

Nel 1920 Arturo Toscanini viene nominato direttore 
artistico della Scala. Immediatamente si ricostituisce 
l’orchestra, chiamata in un primo momento“Orchestra 
Toscanini” e diventata poi “Toscanini ScalaOrchestra”.  
Questo nuovo complesso di 98 elementi, dopo un giro di 
concerti in Italia, si imbarca per gli Stati Uniti dove tiene 
59 concerti in 49 città, per poi rientrare nel 1921 come 
orchestra dell’Ente Autonomo appena istituito.  
La stampa americana accoglie con entusiasmo la tournée 
dell’orchestra della Scala, che regge il confronto con le 
grandi compagini di Boston e Philadelphia.

Gli articoli sono tratti da:  
“La tournée del secolo. Toscanini  
e la straordinaria nascita 
dell'Orchestra della Scala”,  
di Mauro Balestrazzi,  
Libreria Musicale Italiana, 2020
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Il Tristano di Appia 
 

Nel 1923, per la messinscena di Tristano e Isotta, 
Toscanini chiama uno dei registi più radicali e 
innovativi di allora: lo svizzero Adolphe Appia, il quale 
è poi costretto a ritirarsi durante le prove per delle 
incomprensioni con le maestranze del Teatro, che non 
accettano come un dramma musicale di Wagner possa 
essere affrontato in chiave antiromantica e 
antirealistica. Nemmeno la critica comprende 
l’importanza del lavoro di Appia e lo spettacolo riceve 
pesanti stroncature: in una recensione si legge che 
l’interpretazione del regista è “riprovevole in sé per 
l’eccesso metafisico in cui cade”.  

Adolphe Appia,  
bozzetti per Tristano e Isotta,  
1923
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Un Ring borghese  
Dopo l’esperienza di Appia, il caso Wagner alla Scala 
si arricchisce di un’altra messinscena fondamentale.  
Nel 1974 va in scena La Valchiria con regia di Luca 
Ronconi e scene e costumi di Pier Luigi Pizzi.  
La sera della prima la reazione del pubblico è 
violenta: mai si sono visti prima di allora i personaggi 
della Tetralogia in abiti ottocenteschi, come in un 
dramma borghese. Il dibattito sulla stampa prosegue 
per mesi: chi a favore, chi contro certe soluzioni 
volute dal regista, ad esempio Brunilde che nel finale 
si addormenta con la testa appoggiata sul tavolo. 
Quando l’anno successivo viene presentata una 
lettura analoga di Sigfrido, sia il pubblico sia la 
critica sembrano aver elaborato la proposta. 
Ciononostante il direttore Wolfgang Sawallisch decide 
di rinunciare all’ultima giornata, che Ronconi e Pizzi 
realizzeranno insieme al resto del Ring al Maggio 
Musicale Fiorentino a partire dal 1979.  
 

 

Pier Luigi Pizzi,  
figurino per La Valchiria,  
1974
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La Valchiria di Richard Wagner,  
direzione di Wolfgang Sawallisch,  
regia di Luca Ronconi,  
scene e costumi di Pier Luigi Pizzi,  
1974



La Valchiria di Richard Wagner,  
direzione di Wolfgang Sawallisch,  
regia di Luca Ronconi,  
scene e costumi di Pier Luigi Pizzi,  
1974
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Sigfrido di Richard Wagner,  
direzione di Wolfgang Sawallisch,  
regia di Luca Ronconi,  
scene e costumi di Pier Luigi Pizzi,  
1975



Pier Luigi Pizzi,  
bozzetti per Sigfrido,  
1975
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Wozzeck: dai fischi al trionfo 
 
Nel 1952 Dimitri Mitropoulos, durante la turbolenta 
prima scaligera del Wozzeck di Alban Berg, è costretto a 
rivolgersi al pubblico per pregare gli spettatori 
dissenzienti di fischiare solo dopo la fine dell’atto, vista la 
grande concentrazione richiesta dalla partitura.  
A quel punto la serata si chiude in un clima più disteso, 
ma una parte della stampa ritiene sconveniente 
l’intervento del direttore. Sarà Claudio Abbado a 
riscattare il capolavoro di Berg, con ben due nuovi 
allestimenti: nel 1971 con regia di Karel Jernek e scene 
di Josef Svoboda, e nel 1977 con regia di Luca Ronconi 
e scene di Gae Aulenti. Se nel primo caso l’accoglienza è 
favorevole, a detta di alcuni, più per forma che per 
convinzione, nel secondo il successo è assai più deciso, 
anche se molti criticano la necessità di una nuova 
produzione a soli sei anni dalla precedente. 
 

 

Wozzeck di Alban Berg,  
regia di Herbert Graf,  
direzione di Dimitri Mitropoulos, 
scene di Gianni Ratto,  
costumi di Ebe Colciaghi,  
1952
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Wozzeck di Alban Berg,  
direzione di Claudio Abbado,  
regia di Karel Jernek,  
scene di Josef Svoboda,  
costumi di Vittorio Rossi,  
1971
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Wozzeck di Alban Berg,  
direzione di Claudio Abbado,  
regia di Luca Ronconi,  
scene e costumi di Gae Aulenti,  
1977
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Opera o cronaca? 
 
Nel 1951 Il console di Gian Carlo Menotti scatena 
una battaglia. Nei giorni successivi nelle recensioni 
si leggono pesanti critiche al compositore, accusato 
di occuparsi più di teatro che di musica.  
Il problema sarebbe l’eccessivo verismo dell’opera, 
in particolare la scena del suicidio della 
protagonista, che nel finale si attacca al rubinetto 
del gas. Secondo alcuni non si tratta solo di 
realismo, ma di una virata verso la cronaca nera 
vera e propria. Pochi mesi dopo un’altra novità 
presentata alla Scala suscita malumori: Proserpina 
e lo Straniero dell’argentino Juan José Castro.  
A disturbare il pubblico è la brutalità di certi 
passaggi, oltre alla continua mescolanza tra  
i piani della narrazione.  
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Il console di Gian Carlo Menotti,  
direzione di Nino Sanzogno,  
regia di Gian Carlo Menotti,  
scene e costumi di Georges Wakhévitch,  
1951



Proserpina e lo Straniero  
di Juan José Castro,  
direzione di Juan José Castro,  
regia di Giorgio Strehler,  
scene e costumi di Horacio Butler,  
1952
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La gita in campagna  
di Mario Peragallo,  
direzione di Nino Sanzogno,  
regia di Enrico Colosimo,  
scene di Renato Guttuso,  
1954



Automobili in scena  
Uno dei più celebri scandali scaligeri degli anni 
cinquanta è La gita in campagna di Mario 
Peragallo, su testo di Alberto Moravia con scene 
di Renato Guttuso, presentata nel 1954 in un 
trittico insieme ad Amelia al ballo di Gian Carlo 
Menotti e a un’altra novità, La figlia del diavolo 
di Virgilio Mortari. La presenza in scena di 
un’automobile, la famosa “Topolino”, scatena 
immediatamente le proteste degli spettatori.  
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A fine spettacolo qualcuno dal loggione lancia 
un paio di ciabatte addosso al compositore. 
Quello che viene criticato è lo sguardo sociale  
di Peragallo, che sembra legato a un’apertura 
politica che alcuni trovano inopportuna o 
persino ipocrita. Ma per altri La gita in 
campagna è un’opera di valore che tende al 
grottesco, con una descrizione realistica dei 
personaggi da leggere in chiave farsesca.



Teatro di idee 
 

Un’accesa polemica di natura più politica che 
musicale si scatena quando viene annunciata 
l’azione scenica di Luigi Nono Al gran sole carico 
d’amore, nel 1975. Ad accusare la Scala è il 
capogruppo della Democrazia Cristiana in 
Consiglio Comunale, Massimo De Carolis, 
secondo il quale il Teatro si sarebbe lasciato 
trascinare in un’operazione di propaganda 
comunista, per giunta troppo costosa.  
L’opera nasce dalla collaborazione tra Nono,  
Claudio Abbado, il regista Jurij Ljubimov e lo 
scenografo David Borovskij e presenta come 
libretto un collage di testi marxisti, in linea con 
quel “teatro di idee” voluto anche da altri 
compositori dell’avanguardia italiana, come 
Giacomo Manzoni. Grande successo la sera della 
prima al Lirico, anche se qualcuno critica la 
sofisticatezza dell’operazione, a dispetto dello 
slancio ideologico.  
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Al gran sole carico d’amore  
di Luigi Nono,  
direzione di Claudio Abbado,  
regia di Jurij Ljubimov,  
scene e costumi di David Borovskij,  
1975
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Spostamenti d’epoca 
 
Diventa immediatamente un caso la messinscena 
“risorgimentale” dei Vespri siciliani che inaugurano la 
stagione scaligera nel 1970, in cui Pier Luigi Pizzi decide, 
con Gianandrea Gavazzeni e Giorgio De Lullo, di spostare 
l’azione dal Medioevo della vicenda al tempo in cui Verdi ha 
composto l’opera: una pratica allora nuova, divenuta assai 
comune in seguito. È la scena del ballo, con le celebri 
Quattro stagioni, che suggerisce a Pizzi un’ambientazione 
ottocentesca. Quando nel 1989, con Riccardo Muti  
sul podio, Pizzi ripropone la stessa idea sviluppandola 
ulteriormente, il pubblico e la critica hanno ormai  
compreso e accettato questo tipo di soluzione.



I vespri siciliani  
di Giuseppe Verdi,  
direzione di Gianandrea Gavazzeni,  
regia di Giorgio De Lullo,  
scene e costumi di Pier Luigi Pizzi,  
1970 (in alto)



Una Bohème storica 
 
La bohème del 1963, diretta da Herbert von 
Karajan e messa in scena da Zeffirelli, viene accolta 
fin da subito come un evento storico. Viene 
giudicato all’unanimità un allestimento “in grande”, 
con alcune soluzioni che hanno fatto epoca, come 
la scena divisa in due in cui si ricostruisce un quai 
parigino o la panchina isolata immersa nella neve. 
Eppure diverse recensioni criticano sia Karajan sia 
Zeffirelli: il primo per effetti giudicati troppo 
languidi e scelte di tempi inconsuete, il secondo per 
aver sovraccaricato la scena di comparse, 
distraendo in questo modo il pubblico, a detta di 
alcuni, dalla musica di Puccini. 
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La bohème  
di Giacomo Puccini,  
direzione di Herbert von Karajan,  
regia e scene di Franco Zeffirelli,  
costumi di Marcel Escoffier,  
1963



La Russia di Strehler 
 
L’amore delle tre melarance di Prokof’ev è uno 
degli spettacoli più amati tra quelli di Claudio 
Abbado e Giorgio Strehler, andato in scena nel 
1974. Il successo è strepitoso e mette d’accordo 
pubblico e critica: Strehler inventa un modo  
di rappresentare il mondo teatrale russo di 
Mejerchol’d, Abbado rende viva e vibrante dal 
podio la stravagante vicenda tratta da Carlo 
Gozzi, a sua volta ripresa da Giambattista 
Basile. Eppure un gruppo di spettatori contesta 
il regista, forse per la complessità dell’impianto 
scenico o, più probabilmente, per una 
intrinseca resistenza ad accettare le novità. 
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L’amore delle tre melarance  
di Sergej Prokofiev,  
direzione di Claudio Abbado,  
regia di Giorgio Strehler,  
scene e costumi di Luciano Damiani,  
1974
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Lulu  
di Alban Berg,  
direzione di Pierre Boulez,  
regia di Patrice Chéreau,  
scene di Richard Peduzzi,  
costumi di Jacques Schmidt,  
1979



Il terzo atto di Lulu 
 
Nel 1979 la Scala ospita una produzione della 
Lulu dell’Opéra di Parigi, per la prima volta 
completa, con il terzo atto ristrumentato da 
Friedrich Cerha secondo le indicazioni di Alban 
Berg, che aveva lasciato l’opera incompiuta.  
La serata si chiude con un trionfo per tutti, in 
particolare per Pierre Boulez e Patrice Chéreau. 
Ma una parte della critica non è d’accordo con 
l’operazione, che viene ritenuta addirittura una 
mancanza di rispetto per la partitura. Nemmeno 
lo spettacolo viene risparmiato dagli attacchi di 
chi trova troppe somiglianze con la Lulu di 
Wedekind messa in scena dallo stesso Chéreau  
al Piccolo Teatro nel 1972. 
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Due Aide 
 
La fastosa Aida messa in scena da Franco 
Zeffirelli nel 1963 sembra stabilire un canone 
definitivo per la rappresentazione di quest’opera, 
con i leggendari fondali dipinti di Lila De Nobili, 
che richiamano i miraggi orientalisti del 

Lila De Nobili,  
bozzetti per Aida,  
1963

Secondo Impero come nei quadri di Gustave 
Moreau, e centinaia di comparse per la scena del 
trionfo. Ma nel 1972 Giorgio De Lullo e  
Pier Luigi Pizzi colgono di sorpresa il pubblico e  
la critica con un’Aida intimistica e sobria, con 
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Pier Luigi Pizzi,  
bozzetti per Aida,  
1972

l’apparato decorativo ridotto al minimo e il clima 
cupo di un dramma psicologico. Così, se alcuni 
criticano l’horror vacui di Zeffirelli, non manca 
chi accusa di mancanza di trionfalismo la 
soluzione di De Lullo e Pizzi. 
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Aida di Giuseppe Verdi,  
direzione di Gianandrea Gavazzeni,  
regia di Franco Zeffirelli,  
scene e costumi di Lila De Nobili,  
1963
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Aida  
di Giuseppe Verdi,  
direzione di Claudio Abbado,  
regia di Giorgio De Lullo,  
scene e costumi di Pier Luigi Pizzi,  
1972



Spettacolarità o stilizzazione? 
 
Don Carlo è senza dubbio uno dei titoli che ha avuto più 
allestimenti alla Scala, comprese diverse inaugurazioni di 
stagione. Due tappe fondamentali sono le produzioni dirette 
da Claudio Abbado: nel 1968 con regia di Jean-Pierre 
Ponnelle e nel 1977 con regia di Luca Ronconi. Entrambi 
gli spettacoli suscitano qualche malumore, il primo per la 
grandiosità fin troppo tradizionale, il secondo al contrario 
per un’eccessiva stilizzazione. Quando nel 1992 l’opera 
torna nell’edizione di Franco Zeffirelli con direzione di 
Riccardo Muti, l’impressione di parte della critica è quella 
di una spettacolarità quasi scomposta dell’allestimento.  
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Don Carlo  
di Giuseppe Verdi,  
direzione di Claudio Abbado,  
regia e scene di Jean-Pierre Ponnelle,  
costumi di Jeanne Renucci e Georges 
Wakhevitch, 1968

77



78

Don Carlo  
di Giuseppe Verdi,  
direzione di Claudio Abbado,  
regia di Luca Ronconi,  
scene e costumi di Luciano Damiani,  
1978
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Don Carlo  
di Giuseppe Verdi,  
direzione di Riccardo Muti,  
regia e scene di Franco Zeffirelli,  
costumi di Anna Anni,  
1992
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Una questione linguistica 
 
Nella storia esecutiva di Carmen alla Scala, 
l’accoglienza delle diverse produzioni dipende in 
larga parte dalla lingua in cui l’opera viene data.  
Il primo a imporre il francese è Karajan nel 1955, 
ma con i recitativi all’italiana. Nel 1972 Georges 
Prêtre vorrebbe ristabilire la versione originale 
dell’opera con i dialoghi parlati, ma rinuncia 
durante le prove. Sarà Claudio Abbado a presentare 
per la prima volta alla Scala Carmen con i dialoghi, 
nella tradizione dell’opéra-comique. 



81

Carmen  
di Georges Bizet,  
direzione e regia di Herbert von Karajan, 
scene e costumi di Ita Maximovna,  
1955
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Carmen  
di Georges Bizet,  
direzione di Georges Prêtre,  
regia di Mauro Bolognini,  
scene di Pier Luigi Samaritani,  
costumi di Chloe Obolensky,  
1972
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Carmen  
di Georges Bizet,  
direzione di Claudio Abbado,  
regia e scene di Piero Faggioni,  
costumi di Piero Faggioni e 
Maurizio Millenotti,  
1984



84

Traviate a confronto 
 
La storia dei diversi allestimenti della Traviata 
alla Scala è piuttosto turbolenta. Nel 1947 un 
giovanissimo Giorgio Strehler tenta per la 
prima volta di liberare l’opera dalle solite 
convenzioni, suscitando qualche perplessità. 
Negli anni cinquanta Luchino Visconti,  
insieme a Carlo Maria Giulini e Maria Callas, 
scandalizza il pubblico con un realismo 

giudicato inopportuno per il palcoscenico 
della Scala, ad esempio quando Violetta  
si toglie le scarpe in scena alla fine del primo 
atto. Meno di dieci anni dopo, Franco 
Zeffirelli presenta con Herbert von Karajan 
una versione più intimistica dell’opera, 
anch’essa molto criticata. Da quel momento 
passano quasi trent’anni prima che si 

La traviata  
di Giuseppe Verdi,  
direzione di Carlo Maria Giulini,  
regia di Luchino Visconti,  
scene e costumi  
di Lila De Nobili,  
1955



La traviata  
di Giuseppe Verdi,  
direzione di Herbert von Karajan,  
regia e scene di Franco Zeffirelli,  
costumi di Danilo Donati,  
1964

programmi una nuova Traviata, che nel 1990 
rientra stabilmente nei cartelloni scaligeri 
grazie a Riccardo Muti e Liliana Cavani.  
Lo scandalo più recente riguarda l’apertura  
di stagione del 2013, quando il regista Dmitri 
Tcherniakov viene duramente contestato per 
la scena in cui Alfredo si mette a tagliare  
la verdura in scena. 
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La traviata  
di Giuseppe Verdi,  
direzione di Riccardo Muti,  
regia di Liliana Cavani,  
scene di Dante Ferretti,  
costumi di Gabriella Pescucci,  
1990
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La traviata  
di Giuseppe Verdi,  
direzione di Daniele Gatti,  
regia e scene di Dmitri Tcherniakov, 
costumi di Elena Zaytseva,  
2013



Mirella Freni  
ne La traviata, 1964

Renata Tebaldi  
in Tosca, 1960

Maria Callas  
in Medea, 1962
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Katia Ricciarelli  
in Suor Angelica, 1973

Montserrat Caballé  
in Anna Bolena, 1982

Renata Scotto  
ne I vespri siciliani, 1970

Divine, ma non per tutti  
Diverse celebri cantanti, quando nella loro carriera sono 
giunte alla Scala, hanno diviso il pubblico e la critica. 
Alcune battaglie memorabili sono avvenute negli anni 
cinquanta, quando il pubblico era scisso in due 
schieramenti: i “callassiani” e i “tebaldiani”, rivalità 
sottolineata dalla stampa di tutto il mondo.  
Ma anche prima e dopo quell'epoca, la Scala si è talvolta 
trasformata in un’arena in cui si confrontavano loggionisti 
e dive del canto, con interventi della critica pro e contro. 
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Le eroine di Carla Fracci 
 

Medea alla Scala non è un’esclusiva di Maria Callas, anche 
Carla Fracci l’ha interpretata, danzando nella parte della 
tragica eroina in una coreografia di John Butler su musica 
di Samuel Barber nata al Festival dei Due Mondi di Spoleto 
nel 1975 con Michail Baryšnikov, e portata a Milano nel 
1987 con Gheorghe Iancu. Il modo in cui la Fracci fonde le 
posizioni classiche allo stile Graham suscita grande 
impressione. Probabilmente il personaggio con cui Carla 
Fracci è stata più identificata nella sua carriera è Giselle, 
protagonista del balletto di Adam che offre a una ballerina 
un’ampia gamma di atteggiamenti e bravure.  

Carla Fracci e Gheorghe Iancu  
in Medea,  
coreografia di John Butler,  
musica di Samuel Barber,  
1987
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Carla Fracci in Giselle,  
coreografia di Jean Coralli  
ripresa da Yvette Chauviré,  
musica di di Adolphe Adam,  
1989



I mondi di Béjart 
 

Le coreografie presentate alla Scala da Maurice 
Béjart sono spesso di rottura e al limite dello 
scandalo. Basta pensare ai Canti di un giovane 
errante, il passo a due maschile su musiche di 
Gustav Mahler giunto alla Scala nel 1971 con Paolo 
Bortoluzzi e Rudolf Nureyev, ma anche all’astratto 
Nomos Alpha, balletto poi divenuto un classico, o 
alle immersioni nelle atmosfere musicali di Pierre 
Boulez con Le Marteau sans maître  
e di Karlheinz Stockhausen con Stimmung. 
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Jorge Donn e Daniel Lommel  
in Canti di un giovane errante,  
coreografia di Maurice Béjart,  
musica di Gustav Mahler,  
1975
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L’erotismo del Boléro 
 

Una delle coreografie più intense create  
da Maurice Béjart è senza dubbio la sua 
interpretazione del Boléro di Ravel, nata a Bruxelles 
nel 1961. Luciana Savignano la affronta per  
la prima volta alla Scala nel 1980, mostrando tutta 
la modernità del balletto attraverso un erotismo 
violento e tesissimo. 

Luciana Savignano in Boléro,  
coreografia di Maurice Béjart,  
musica di Maurice Ravel,  
1980



Le Marteau sans maître,  
coreografia di Maurice Béjart,  
musica di Pierre Boulez,  
1973

Paolo Bortoluzzi in Nomos Alpha,  
coreografia di Maurice Béjart,  
musica di Jannis Xenakis,  
1974
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Un esercito di prodi... 
l’un contro l’altro armati 
 

 

Questa galleria rappresenta letterati, critici, 
giornalisti e musicologi di ogni epoca e formazione, 
tutti accomunati dal fatto di aver scritto, discusso  
e ragionato sulla Scala. 
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Premio  
della Critica Musicale Italiana   

 FRANCO ABBIATI
40 anni di Premio Abbiati 

 

Diario di bordo a rilegatura annuale, dal 1981 il Premio 
Abbiati racconta fatti, personaggi, spettacoli, iniziative e 
occasioni di orgoglio della vita musicale italiana. Intitolato 
al critico bergamasco Franco Abbiati, per decenni titolare 
della rubrica del Corriere della sera, è una sistematica 
riflessione e indagine dei professionisti dell’informazione in 
seguito riuniti nell’Associazione Nazionale Critici Musicali. 
Nell’albo d’oro del quarantennale i nomi scaligeri si intrecciano 
con quelli di istituzioni, artisti, operatori e iniziative che hanno 
distinto e orientato al meglio attività, qualità e organizzazione 
della musica dal vivo nel nostro paese. 
La sequenza fotografica dei premiati, incastonati nel loro 
tempo da posture, costumi e prospettive scenografiche 
oramai leggendarie, attesta i decenni di appartenenza. E 
riassume una significativa storia artistica sillabando 
attraverso i protagonisti gusto, passione e linguaggio 
sempre in mutazione del teatro musicale di oggi. 
 

Angelo Foletto 
Presidente dell’Associazione Nazionale Critici Musicali 
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I EDIZIONE - STAGIONE 1980-81 
 
ORGANIZZATORE Giorgio Vidusso (Orchestra 
Sinfonica della Rai di Milano) 
INIZIATIVA Scuola di musica di Fiesole 
COMPLESSO DA CAMERA Quartetto LaSalle 
DIRETTORI Claudio Abbado e Riccardo Muti  
REGISTA Giorgio Strehler 
SCENOGRAFO Pier Luigi Pizzi 
CANTANTI Lucia Valentini Terrani e Renato 
Bruson 
NOVITÀ ASSOLUTA PER L’ITALIA “Donnerstag  
aus Licht” di Karlheinz Stockhausen (Teatro alla 
Scala), direzione di Peter Eötvös, regia di Luca 
Ronconi, scene e costumi di Gae Aulenti 
PREMIO SPECIALE Massimo Bogiankino,  
Luca Ronconi e Pier Lugi Pizzi 
 
 
II EDIZIONE - STAGIONE 1981-82 
 
SPETTACOLO “Madama Butterfly” di Giacomo 
Puccini (Teatro La Fenice), direzione di Eliahu 
Inbal, regia di Giorgio Marini, scene di Lauro 
Crisman, costumi di Ettora D’Ettorre 
ORGANIZZATORE Alba Buitoni (Amici della 
Musica di Perugia) 
INIZIATIVA Rossini Opera Festival di Pesaro 
SOLISTA Maurizio Pollini 
DIRETTORE Leonard Bernstein 
REGISTA Luca Ronconi 
SCENOGRAFO Pasquale Grossi 
CANTANTI Lella Cuberli e Samuel Ramey 
NOVITÀ ASSOLUTA PER L’ITALIA “The heart’s 
eyes” di Franco Donatoni (Biennale Musica)  
PREMIO SPECIALE Agostina Zecca Laterza 
(Biblioteca del Conservatorio di Milano) 
 
 
III EDIZIONE - STAGIONE 1982-83 
 
SPETTACOLO “Lulu” di Alban Berg (Teatro 
Regio di Torino) direzione di Zoltán Peskó, regia 
di Jurij Ljubimov, scene e costumi di David 
Borovskij 
INIZIATIVA Feste Musicali di Bologna 
COMPLESSO DA CAMERA Trio di Trieste 
DIRETTORE Gianandrea Gavazzeni 
REGISTA Roberto De Simone 
SCENOGRAFO E COSTUMISTA Luciano Riccieri  
e Nanà Cecchi 
CANTANTI Edita Gruberova e Alfredo Kraus 
NOVITÀ ASSOLUTA PER L’ITALIA “Diario polacco 
n. 2” di Luigi Nono (Biennale Musica) 
PREMIO SPECIALE “Lohengrin” di Salvatore 
Sciarrino (Piccola Scala), direzione di Salvatore 
Sciarrino, regia, scene e costumi di Pier’Alli 
 
 
IV EDIZIONE - STAGIONE 1983-84 
 
SPETTACOLO “Il viaggio a Reims” di Gioachino 
Rossini (Rossini Opera Festival), direzione di 
Claudio Abbado, regia di Luca Ronconi, scene di 
Gae Aulenti, costumi di Giovanna Buzzi 

ORGANIZZATORE Gisella Belgeri (Autunno 
Musicale di Como) 
INIZIATIVA Settimane Musicali Internazionali  
di Napoli 
COMPLESSO Quartetto Arditti 
DIRETTORE Sergiu Celibidache 
REGISTA E SCENOGRAFO Patrice Chéreau  
e Richard Peduzzi 
CANTANTE June Anderson 
NOVITÀ ASSOLUTA PER L’ITALIA “Répons” di 
Pierre Boulez (Settembre Musica) 
 
 
V EDIZIONE - STAGIONE 1984-85 
 
SPETTACOLO “Die Zauberflöte” di Wolfgang 
Amadeus Mozart (Teatro alla Scala), direzione 
di Wolfgang Sawallisch, regia di John Cox, 
scene e costumi di David Hockney 
ORGANIZZATORE Giorgio Balmas (Settembre 
Musica) 
INIZIATIVA Festival della Valle d’Itria di Martina 
Franca 
SOLISTA Salvatore Accardo 
DIRETTORE Carlos Kleiber 
REGISTA E SCENOGRAFO Pier Luigi Pizzi 
CANTANTI Mariella Devia e Samuel Ramey 
NOVITÀ ASSOLUTA PER L’ITALIA “Barrabas” di 
Camillo Togni (Biennale Musica) 
PREMIO SPECIALE “Doktor Faust” di Ferruccio 
Busoni (Teatro Comunale di Bologna), direzione 
di Zoltán Peskó, regia di Werner Herzog, scene  
e costumi di Henning von Gierke 
 
 
VI EDIZIONE - STAGIONE 1985-86 
 
SPETTACOLO “Pelléas et Mélisande” di Claude 
Debussy (Teatro alla Scala), direzione di Claudio 
Abbado, regia di Antoine Vitez, scene e costumi 
di Yannis Kokkos 
ORGANIZZATORE Nino Carloni (Società 
Aquilana dei concerti “B. Barattelli”) 
INIZIATIVA Festival Pianistico Internazionale  
di Brescia e Bergamo 
SOLISTA Sviatoslav Richter 
COMPLESSO Ensemble InterContemporain 
DIRETTORE Wolfgang Sawallisch 
REGISTA Keita Asari 
SCENOGRAFO Ezio Frigerio 
CANTANTI Marilyn Horne e Hermann Prey 
NOVITÀ ASSOLUTA PER L’ITALIA “Dedica” di 
Giacomo Manzoni (Orchestra Stabile dell'Emilia 
Romagna) 
PREMIO SPECIALE Sezione musica 
contemporanea della Civica Scuola di Musica di 
Milano 
 
 
VII EDIZIONE - STAGIONE 1986-87 
 
ORGANIZZATORE Mario Messinis (“Il suono e lo 
spazio”, Rai di Torino) 
INIZIATIVA Festival spazio musica (Cagliari) 
SOLISTA Arturo Benedetti Michelangeli 
COMPLESSO Les Arts Florissants 

Cronologia del Premio Abbiati    
In rosso i premi vinti dalla Scala  
o da artisti ospitati alla Scala 



NOVITÀ ASSOLUTA PER L’ITALIA “Sonata n. 3” 
di Salvatore Sciarrino (Festival delle Nazioni di 
Musica da Camera) 
PREMIO SPECIALE Gerhard Schmidt-Gaden 
(Tölzer Knabenchor) 
 
 
XI EDIZIONE - STAGIONE 1990-91 
 
SPETTACOLO “Lodoïska” di Luigi Cherubini 
(Teatro alla Scala), direzione di Riccardo Muti, 
regia di Luca Ronconi, scene di Margherita Palli, 
costumi di Vera Marzot 
ORGANIZZATORE Gabriele Gandini (Festival 
delle Nazioni di Città di Castello) 
INIZIATIVA Orestiadi di Gibellina 
COMPLESSO Quartetto di Tokyo 
DIRETTORE Vladimir Delman 
REGISTA Günter Krämer 
CANTANTI Cecilia Gasdia e Giuseppe Sabbatini 
NOVITÀ ASSOLUTA PER L’ITALIA III “Quartetto” 
di Sofija Gubajdulina (Settembre Musica) 
PREMIO SPECIALE Associazione “De Sono”  
di Torino 
 
 
XII EDIZIONE - STAGIONE 1991-92 
 
PREMIO SPECIALE Orchestre sinfoniche e cori 
della Rai di Milano, Roma, Torino e Napoli 
NOVITÀ ASSOLUTA PER L’ITALIA “Interludi. 
Musica per il mito di Eco e Narciso” di Aldo 
Clementi (Orestiadi di Gibellina) 
DIRETTORE Giuseppe Sinopoli 
SCENOGRAFO Joseph Svoboda 
REGISTA Luca Ronconi e Margherita Palli 
SOLISTA Massimiliano Damerini 
COMPLESSO DA CAMERA Duo Frank Peter 
Zimmermann-Alexander Lonquich 
CANTANTI Renata Scotto e Max René Casotti 
ORGANIZZATORE Spiros Argiris (Teatro Massimo 
Bellini di Catania) 
INIZIATIVA Rassegna Internazionale di musica 
contemporanea (Oser, Parma) 
 
 
XIII EDIZIONE - STAGIONE 1992-93 
 
SPETTACOLO “Jenufa” di Leos Janacek (Maggio 
Musicale Fiorentino), direzione di Semyon 
Bychkov, regia di Liliana Cavani, scene di Dante 
Ferretti, costumi di Gabriella Pescucci  
NOVITÀ ASSOLUTA PER L’ITALIA 
“Bidlos/Weglos” di Wolfgang Rihm (Biennale 
Musica) 
DIRETTORE Riccardo Chailly 
SCENOGRAFO E REGISTA Roman Terleckij e 
David Hughes 
SOLISTA András Schiff 
CANTANTI Martine Dupuy e Alessandro Corbelli 
ORGANIZZATORE Tito Gotti (Feste Musicali di 
Bologna) 
INIZIATIVA Accademia Bartolomeo Cristofori di 
Firenze 
PREMIO SPECIALE Ente Autonomo Teatro 
“Verdi” di Trieste 
 

 
XIV EDIZIONE - STAGIONE 1993-94 
 
SPETTACOLO “Turandot” di Ferruccio 
Busoni/“Perséphone” di Igor Stravinskij (Teatro 
La Fenice), direzione di Michael Boder, regia e 
scene di Achim Freyer, costumi di Maria-Elena 
Amos 
NOVITÀ ASSOLUTA PER L’ITALIA “Notturno” di 
Luciano Berio (Teatro alla Scala) 
DIRETTORE Zubin Mehta 
REGISTA E SCENOGRAFO Bob Wilson 
SOLISTA Andrea Lucchesini 
COMPLESSO DA CAMERA Trio di Parma 
CANTANTI Raina Kabaivanska e Michele Pertusi 
INIZIATIVA Teatro Lirico Sperimentale “A. Belli” 
di Spoleto 
PREMIO SPECIALE “Progetto Musica 94” 
dell’Acquario Romano 
 
 
XV EDIZIONE - STAGIONE 1994-95 
 
SPETTACOLO “Fierrabras” di Franz Schubert 
(Teatro Comunale di Firenze), direzione di 
Semyon Bychkov, regia di Luca Ronconi, scene 
di Margherita Palli, costumi di Vera Marzot 
NOVITÀ ASSOLUTA PER L’ITALIA “Scardanelli 
Zyklus” di Heinz Holliger (Biennale Musica) 
DIRETTORE Gary Bertini 
REGISTA E SCENOGRAFO Franco Zeffirelli 
CANTANTE Waltraud Meier 
COMPLESSO DA CAMERA Quartetto Keller 
INIZIATIVA Festival Internazionale di Musica 
Contemporanea di Venezia-Biennale 1995 
PREMIO SPECIALE “Der Traumgörge” di 
Alexander Zemlinsky (Teatro Massimo di 
Palermo), direzione di Karl Martin, regia di 
Roberto Guicciardini, scene e costumi di Piero 
Guicciardini 
 
 
XVI EDIZIONE - STAGIONE 1995-96 
 
SPETTACOLO “Wozzeck” di Alban Berg (Teatro 
Comunale di Bologna), direzione di Gary 
Bertini, regia di Willy Decker, scene e costumi di 
Wolfgang Gussman 
NOVITÀ ASSOLUTA “Outis” di Luciano Berio 
(Teatro alla Scala), direzione di David 
Robertson, regia di Graham Vick, scene  
di Timothy O'Brien, costumi di Janice Pullen 
DIRETTORE Valerij Gergiev 
REGISTA E SCENOGRAFO Hugo de Ana 
CANTANTI José Cura e Monica Bacelli 
COMPLESSO DA CAMERA Orchestra da Camera 
di Mantova 
ORGANIZZATORE Istituto Antonio Vivaldi della 
Fondazione Giorgio Cini di Venezia 
INIZIATIVA Settimane Bach di Milano, progetto 
Integrale delle Cantate (I concerti del 
Quartetto) 
PREMIO SPECIALE Centro di Musica Antica 
“Pietà dei Turchini” di Napoli e Cappella della 
Pietà di Turchini 
 

DIRETTORE Pierre Boulez 
REGISTA Giancarlo Cobelli 
SCENOGRAFO Luciano Damiani 
CANTANTI Mirella Freni e Paolo Coni 
NOVITÀ ASSOLUTA PER L’ITALIA “Trionfo della 
notte” di Adriano Guarnieri (Teatro Comunale 
di Bologna) 
PREMIO SPECIALE Città di Cremona-
Celebrazioni stradivariane. 
 
 
VIII EDIZIONE - STAGIONE 1987-88 
 
SPETTACOLO “Jenufa” di Leos Janacek (Festival 
dei Due Mondi di Spoleto), direzione di Spiros 
Argiris, regia di Günter Krämer, scene e costumi 
di Andreas Reinhardt 
ORGANIZZATORE Luciana Pestalozza (Musica 
nel nostro tempo) 
INIZIATIVA Rassegna di primavera del Teatro 
Comunale di Monfalcone 
SOLISTA Mario Brunello 
DIRETTORE Myung-Whun Chung 
REGISTA Luca Ronconi 
SCENOGRAFO Mauro Pagano 
COSTUMISTA Vera Marzot 
CANTANTI Hildegard Behrens e Chris Merritt 
NOVITÀ ASSOLUTA PER L’ITALIA “Kafka 
Fragmente” di György Kurtág (Festival “Eco & 
Narciso”) 
PREMIO SPECIALE Festival “Eco & Narciso” 
 
 
IX EDIZIONE - STAGIONE 1988-89 
 
SPETTACOLO “Doktor Faustus” di Giacomo 
Manzoni (Teatro alla Scala), direzione di Gary 
Bertini, regia di Bob Wilson, scene di Giorgio 
Cristini, costumi di Gianni Versace 
INIZIATIVA Dialogo con Maderna (Orchestra Rai 
di Milano) 
DIRETTORE Riccardo Muti 
SCENOGRAFO David Hockney 
CANTANTE Bernadette Manca Di Nissa 
NOVITÀ ASSOLUTA PER L’ITALIA “Le visage 
nuptial” di Pierre Boulez (Dialogo con Maderna, 
Rai) 
PREMIO SPECIALE Mostra “Glenn Gould” 
(Ferrara, Aterforum) 
 
 
X EDIZIONE - STAGIONE 1989-90 
 
SPETTACOLO “La clemenza di Tito” di Wolfgang 
Amadeus Mozart (Teatro alla Scala), direzione 
di Riccardo Muti, regia Pierre Romans, scene di 
Denis Fruchaud, costumi di Christian Gasc 
ORGANIZZATORE Gian Carlo Menotti (Festival 
dei Due Mondi di Spoleto) 
INIZIATIVA Nuova Consonanza di Roma 
SOLISTA Krystian Zimerman 
DIRETTORE John Eliot Gardiner 
REGISTA Graham Vick 
SCENOGRAFO E COSTUMISTA Gae Aulenti  
e Giovanna Buzzi 
CANTANTI Anna Caterina Antonacci  
e Thomas Moser 
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CANTANTI Patrizia Ciofi e Juan Diego Flórez 
SOLISTA Enrico Dindo 
INIZIATIVE Festival di Trani “Monografie sul ’900 
e dintorni” e “L’altra scena” (Teatro La Fenice 
PREMI SPECIALI Opera domani… e Agostino 
Liuni 
 
 
XX EDIZIONE - STAGIONE 2000 
 
SPETTACOLO “Les dialogues des carmélites” di 
Francis Poulenc (Teatro alla Scala), direzione di 
Riccardo Muti, regia di Robert Carsen, scene di 
Michael Levine, costumi di Falk Bauer 
NOVITÀ ASSOLUTA PER L’ITALIA “Sur Incises” di 
Pierre Boulez (Biennale Musica, Milano Musica) 
DIRETTORE Vladimir Jurowski 
REGISTA Denis Krief 
SCENOGRAFO Michele Canzoneri 
COSTUMISTA Carlo Diappi 
CANTANTI Fiorenza Cedolins e Marcelo Álvarez 
SOLISTA Arcadi Volodos 
INIZIATIVE “Roland” di Niccolò Piccinni e 
“Robert le diable” di Giacoo Meyerbeer 
(Festival della Valle d’Itria) 
PREMIO SPECIALE Associazione per la musica 
antica “Antonio Il Verso” di Palermo 
PREMIO “FILIPPO SIEBANECK” Fondazione 
Centro di Musicologia “Walter Stauffer” di 
Cremona 
 
 
XXI EDIZIONE - STAGIONE 2001 
 
SPETTACOLO “Tamerlano” di Georg Friedrich 
Händel (Maggio Musicale Fiorentino), direzione 
di Ivor Bolton, regia di Graham Vick, scene e 
costumi di Richard Hudson, luci di Mattews 
Richardson 
NOVITÀ ASSOLUTA “Suoni per banda” di 
Gilberto Cappelli (Feste Musicali di Bologna) 
DIRETTORE Claudio Abbado 
REGISTA, SCENOGRAFO, COSTUMISTA Hugo de 
Ana 
CANTANTI Daniela Barcellona e Thomas 
Quasthoff 
SOLISTA Fabio Biondi con Europa Galante 
INIZIATIVE Teatro Lirico di Cagliari 
ORGANIZZATORE Filippo Juvarra (Amici della 
Musica di Padova e con l’Orchestra di Padova e 
del Veneto) 
PREMIO SPECIALE “Aida” (Teatro Verdi di 
Busseto), direzione di Massimiliano Stefanelli, 
regia e scene di Franco Zeffirelli, costumi di 
Anna Anni 
PREMIO “FILIPPO SIEBANECK” Fondazione 
Marco Fodella di Milano 
 
 
XXII EDIZIONE - STAGIONE 2002 
 
SPETTACOLO “Die Königskinder” di Engelbert 
Humperdinck (Teatro San Carlo) direzione di 
Jeffrey Tate, regia di Paul Curran, scene e 
costumi di Kevin Knight  

NOVITÀ ASSOLUTA “Medea” di Adriano 
Guarnieri (Teatro La Fenice), direzione di Pietro 
Borgonovo, regia di Giorgio Barberio Corsetti, 
scene di Giorgio Barberio Corsetti e Cristian 
Taraborrelli, costumi di Cristian Taraborrelli 
DIRETTORE Jurij Temirkanov 
ALLESTIMENTO Thomas Moschopoulos e 
Dionysis Fotopoulos  
CANTANTI Violeta Urmana e Ildebrando 
D’Arcangelo 
SOLISTA Rinaldo Alessandrini con Concerto 
Italiano 
PREMIO “FILIPPO SIEBANECK” Quintetto 
Bibiena 
 
 
XXIII EDIZIONE - STAGIONE 2003 
 
SPETTACOLO “Elektra” di Richard Strauss 
(Teatro San Carlo), direzione di Gabriele Ferro, 
regia di Klaus Michael Grüber, scene e costumi 
di Anselm Kiefer 
PREMIO SPECIALE Henning Brockhaus 
INIZIATIVA MUSICALE Orchestra Giovanile 
Italiana della Scuola di Musica di Fiesole 
NOVITÀ ASSOLUTA “Il letto della storia”  
di Fabio Vacchi (Piccolo Teatro del Comunale  
di Firenze), direzione di Claire Gibault, regia  
di Giorgio Barberio Corsetti, scene e costumi  
di Cristian Taraborrelli, e “Quartetto con oboe”  
di Elliott Carter (Biennale Musica) 
DIRETTORE Bruno Bartoletti 
REGIA Robert Carsen 
SCENE E COSTUMI Jean-Michel Folon 
CANTANTI Barbara Frittoli e Giuseppe Filianoti 
SOLISTA Grigory Sokolov 
PREMIO “FILIPPO SIEBANECK” Progetto 
“Musica negli Ospedali” del Policlinico Agostino 
Gemelli di Roma 
 
 
XXIV EDIZIONE - STAGIONE 2004 
 
SPETTACOLO “Il Prigioniero” e “Volo di notte” 
di Luigi Dallapiccola (Maggio Musicale 
Fiorentino), direzione di Bruno Bartoletti, regia 
di Daniele Abbado, scene di Gianni Carluccio, 
costumi di Nanà Cecchi, luci di Guido Levi, 
proiezioni di Luca Scarzella 
INIZIATIVA MUSICALE RaiNuovaMusica 
PREMIO SPECIALE Complesso I Solisti Dauni di 
Foggia 
NOVITÀ ASSOLUTA “An Index of Metals” di 
Fausto Romitelli (REC, Reggio Emilia 
Contemporanea, Milano Musica) 
DIRETTORE Daniele Gatti 
REGIA Mario Martone 
SCENE E COSTUMI Ezio Frigerio e Franca 
Squarciapino 
CANTANTE Anna Caterina Antonacci 
PREMIO “FILIPPO SIEBANECK” Tutti a Santa 
Cecilia 
 

 
XVII EDIZIONE - STAGIONE 1996-97 
 
SPETTACOLO “Armide” di Christoph Willibald 
Gluck (Teatro alla Scala), direzione di Riccardo 
Muti, regia, scene e costumi di Pier Luigi Pizzi 
NOVITÀ ASSOLUTA PER L’ITALIA “L’icône 
paradoxale. Hommage à Piero della Francesca” 
di Gérard Grisey (Festival “Di Nuovo Musica”, 
Reggio Emilia) 
DIRETTORE Eliahu Inbal 
REGISTA E SCENOGRAFO Graham Vick 
COSTUMISTA Vera Marzot 
CANTANTI Simon Keenlyside e Cristina 
Gallardo-Domâs 
COMPLESSO DA CAMERA Quartetto 
Shostakovich 
ORGANIZZATORE Sandro Boccardi (“Musica e 
Poesia a San Maurizio”, Milano) 
INIZIATIVA Giovane Orchestra Genovese 
PREMIO SPECIALE “I due gemelli” e “La 
sentinella per quattro anni” di Franz Schubert 
(Teatro Rendano di Cosenza), direzione di Peter 
Maag, regia di Italo Nunziata, scene di Edoardo 
Sanchi, costumi di Ruggero Vitrani 
 
 
XVIII EDIZIONE - STAGIONE 1997-98 
 
SPETTACOLO “Lady Macbeth del distretto di 
Mcensk” di Shostakovich (Maggio Musicale 
Fiorentino), direzione di Semyon Bychkov, regia 
di Lev Dodin, scene di David Borovskij 
NOVITÀ ASSOLUTA PER L’ITALIA “Venus und 
Adonis” di Hans Werner Henze (Teatro Carlo 
Felice), direzione di Jan Latham-Koenig, regia di 
Pierre Audi, scene e costumi di Chloë Obolensky 
DIRETTORE Carlo Maria Giulini 
REGISTA Guido De Monticelli 
SCENOGRAFO Margherita Palli 
COSTUMISTA Gabriella Pescucci 
CANTANTI Sonia Ganassi e Matthias Goerne 
COMPLESSO DA CAMERA Arnold Schönberg 
Chor 
INIZIATIVA Festival Kurtág di Milano Musica 
PREMIO SPECIALE “Dom Sébastien” di Gaetano 
Donizetti (Teatro Comunale di Bologna e 
Celebrazioni donizettiane di Bergamo), 
direzione di Daniele Gatti, regia, scene e 
costumi di Pier Luigi Pizzi 
 
 
XIX EDIZIONE - STAGIONE 1999 
 
SPETTACOLO “Death in Venice” di Benjamin 
Britten (Teatro Carlo Felice), direzione di Bruno 
Bartoletti, regia, scene e costumi di Pier Luigi 
Pizzi 
NOVITÀ ASSOLUTA PER L’ITALIA “Aus 
Deutschland” di Mauricio Kagel (PalaFenice), 
direzione di Jörg Henneberger, regia, scene e 
costumi di Herbert Wernicke 
DIRETTORE Jeffrey Tate 
REGISTA, SCENOGRAFO, COSTUMISTA David 
Pountney e Maria Björnson 
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CANTANTE Svetla Vassileva 
INIZIATIVA Orchestra Giovanile Luigi Cherubini 
PREMIO “FILIPPO SIEBANECK” LaVerdi 
 
 
XXVIII EDIZIONE - STAGIONE 2008 
 
SPETTACOLO “Fidelio” di Ludwig van 
Beethoven (Teatro Valli, Teatro Comunale di 
Ferrara e di Modena), direzione di Claudio 
Abbado, regia di Chris Kraus, scene di Maurizio 
Balò, costumi di Annamaria Heinreich, luci di 
Gigi Saccomandi  
NOVITÀ ASSOLUTA “Phaedra” di Hans Werner 
Henze (Maggio Musicale Fiorentino), direzione 
di Roberto Abbado, regia di Michael Kerstan, 
scene e costui di Nanà Cecchi 
DIRETTORE Roberto Abbado 
REGIA, SCENE, COSTUMI Dmitrij Tcherniakov 
GRUPPO DA CAMERA Quartetto Hagen 
CANTANTI Daniela Dessì e Vito Priante 
PREMIO SPECIALE “Filemone e Bauci” di Haydn 
(LXV Settimana Senese), direzione di Fabio 
Biondi, regia di Eugenio Monti Colla 
INIZIATIVA Festival Musicale Estense 
“Grandezze & Meraviglie” 
PREMIO “FILIPPO SIEBANECK” Orchestra 
Sinfonica Esagramma di Milano 
PREMIO “GIANANDREA GAVAZZENI” Bruno 
Casoni 
 
 
XXIX EDIZIONE - STAGIONE 2009 
 
SPETTACOLO “Götterdämmerung” di Richard 
Wagner (Teatro la Fenice), direzione di Jeffrey 
Tate, regia di Robert Carsen, scene e costumi di 
Patrick Kinmoth, luci di Manfred Voss 
NOVITÀ ASSOLUTA “Gramigna per cimbalom e 
ensemble” di Stefano Gervasoni (Biennale 
Musica) 
DIRETTORE Seiji Ozawa 
REGIA, SCENE, COSTUMI Robert Lepage, Carl 
Fillion, François Barbeau 
SOLISTA Francesco D’Orazio 
CANTANTI Sara Mingardo e Jonas Kaufman 
INIZIATIVA “Bianco, Rosso e Verdi” 
PREMIO SPECIALE Associazione culturale La 
“Cappella Musicale” di Santa Maria della 
Passione a Milano 
PREMIO “FILIPPO SIEBANECK”  “Imparolopera” 
(Teatro Regio di Parma) 
 
 
XXX EDIZIONE - STAGIONE 2010 
 
PREMIO “DUILIO COURIR” Progetto Musica 
della Fondazione Spinola Banna per l'Arte 
SPETTACOLO “Lulu” di Alban Berg (Teatro alla 
Scala), direzione di Daniele Gatti, regia di Peter 
Stein, scene di Ferdinand Wögerbauer, costumi 
di Moidele Bickel 
NOVITÀ ASSOLUTA “Il killer di parole” di 
Claudio Ambrosini (Teatro La Fenice), direzione 
di Andrea Molino, regia di Francesco Micheli, 
scene di Nicolas Bovey, costumi di Carlos Tieppo 

DIRETTORE Esa-Pekka Salonen 
REGIA Graham Vick 
SCENE e COSTUMI Paolo Fantin e Carla Teti 
SOLISTA Emanuele Arciuli 
CANTANTI Nina Stemme e Franco Fagioli 
INIZIATIVA “Traiettorie” di Parma 
PREMIO SPECIALE Maddalena Novati 
PREMIO “FILIPPO SIEBANECK”  “Oper@4u” 
(StadtTheater/Teatro Comunale di Bolzano) 
 
 
XXXI EDIZIONE - STAGIONE 2011 
 
SPETTACOLO “Mosè in Egitto” di Gioachino 
Rossini (Rossini Opera Festival), direzione di 
Roberto Abbado, regia di Graham Vick, scene e 
costumi di Stuart Nunn 
NOVITÀ ASSOLUTA “Quartett” di Luca 
Francesconi (Teatro alla Scala), direzione di 
Susanna Mälkki, regia di Àlex Ollé, scene di 
Alfons Flores, costumi di Lluc Castells 
DIRETTORE Daniel Harding 
REGIA Calixto Bieito 
SCENE e COSTUMI Tom Pye e Chloe Obolensky 
SOLISTA Isabelle Faust 
CANTANTI Joyce Di Donato e John Graham-Hall 
INIZIATIVA “Settimane Musicali al Teatro 
Olimpico” 
PREMIO SPECIALE Integrale di Pergolesi - 
Fondazione Pergolesi Spontini - Jesi 
PREMIO “FILIPPO SIEBANECK” “Donatori di 
Musica” 
 
 
XXXII EDIZIONE - STAGIONE 2012 
 
SPETTACOLO “Lohengrin” di Richard Wagner 
(Teatro alla Scala), direzione di Daniel 
Barenboim, regia di Claus Guth, scene e costumi 
di Christian Schmidt, luci di Olaf Winter 
PREMIO “PIERO FARULLI” Trio Armellini-
Marzadori 
NOVITÀ ASSOLUTA “Mare metallico” di 
Giovanni Tamborrino (Orchestra della Magna 
Grecia) 
DIRETTORE Fabio Luisi 
REGIA Leo Muscato 
SCENE Sergio Tramonti 
COSTUMI Gianluca Falaschi 
SOLISTA Duo Leonidas Kavakos-Enrico Pace 
CANTANTI Evelyn Herlitzius e Gregory Kunde 
INIZIATIVA “L.T.L. (Laboratorio Toscano per la 
Lirica)-Opera Studio” 
PREMIO SPECIALE Benito Leonori 
PREMIO “FILIPPO SIEBANECK” “All you need is 
X-Music” 
 
 
XXXIII EDIZIONE - STAGIONE 2013 
 
SPETTACOLO “Das Rheingold” di Richard 
Wagner (Teatro Massimo), direzione di Pietari 
Inkinen, regia di Graham Vick, scene e costumi 
di Richard Hudson, movimenti mimici di Ron 
Howell, luci di Giuseppe Di Iorio 

 
XXV EDIZIONE - STAGIONE 2005 
 
SPETTACOLO “Boris Godunov” di Modest 
Musorgskij (Maggio Musicale Fiorentino), 
direzione di Semyon Bychkov, regia di Eimuntas 
Nekrosius, scene di Marius Nekrosius, costumi di 
Nadezda Gultyaeva, luci di Jean Kalman 
INIZIATIVA MUSICALE Festival Internazionale di 
Musica Sacra “Anima Mundi” 
PREMIO SPECIALE “Elegy for young Lovers” di 
Hans Werner Henze (Ancona, Teatro delle 
Muse; coproduzione col Teatro San Carlo di 
Napoli), direzione di Lothar Koenigs, regia, 
scene e costumi di Pier Luigi Pizzi 
NOVITÀ ASSOLUTA “…concertante…” di 
György Kurtág (Teatro alla Scala, Milano 
Musica) 
DIRETTORE Antonio Pappano 
REGIA Stephen Medcalf 
SCENOGRAFIA Giulio Paolini 
COSTUMI Giovanna Buzzi 
CANTANTI Micaela Carosi e Nicola Ulivieri 
SOLISTA Radu Lupu 
COMPLESSO DA CAMERA Academia Montis 
Regalis di Mondovì 
PREMIO “FILIPPO SIEBANECK” Scuola Popolare 
di Musica di Testaccio 
 
 
XXVI EDIZIONE - STAGIONE 2006 
 
SPETTACOLO “Kát’a Kabanová” di Leoš Janá�ek 
(Teatro alla Scala), direzione di John Eliot 
Gardiner, regia di Robert Carsen, scene e 
costumi di Patrick Kinmonth, luci di Robert 
Carsen e Peter Van Praet, coreografie di 
Philippe Giraudeau  
PREMIO SPECIALE Amici della musica di Firenze 
NOVITÀ ASSOLUTA “Ausklang per pianoforte e 
orchestra” (Rai Nuova Musica) e “Concertini” 
(Biennale Musica) di Helmut Lachenmann 
DIRETTORE Lorin Maazel 
REGIA, SCENOGRAFIA, VIDEO Giorgio Barberio 
Corsetti 
SOLISTA Andras Schiff 
CANTANTI Sonia Prina e Alex Esposito 
PREMIO “FILIPPO SIEBANECK” Rete Toscana 
Classica 
 
 
XXVII EDIZIONE - STAGIONE 2007 
 
SPETTACOLO “Tristan und Isolde” di Richard 
Wagner (Teatro alla Scala), direzione di Daniel 
Barenboim, regia di Patrice Chéreau, scene di 
Richard Peduzzi, costumi di Moidele Bickel, luci 
di Bertrand Couderc 
NOVITÀ ASSOLUTA “Antigone” di Ivan Fedele 
(Maggio Musicale Fiorentino), direzione di 
Michael Tabachnik, regia di Mario Martone, 
scene e costumi di Sergio Tramonti 
REGIA Damiano Michieletto 
SCENE E COSTUMI La Fura dels Baus  
SOLISTA Leonidas Kavakos 
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Corrado Rovaris 
PREMIO “FILIPPO SIEBANECK” 200.com (Teatro 
Sociale di Como)  
INIZIATIVA. Ensemble L’arsenale (Treviso) 
 
 
XXXVI EDIZIONE - STAGIONE 2016 
 
SPETTACOLO “Der Rosenkavalier” di Richard 
Strauss (Teatro alla Scala) direzione di Zubin 
Mehta, regia di Harry Kupfer, scene di Hans 
Schavernoch, costumi di Yan Tax, luci di Jürgen 
Hoffman, video di Thomas Reimer 
DIRETTORE Michele Mariotti 
PREMIO “PIERO FARULLI” Quartetto Echos 
REGIA Nicola Raab 
SCENE, COSTUMI, LUCI, VIDEO Terry Gilliam, 
Aaron Marsden, Katrina Lindsay, Paule 
Constable, Finn Ross  
NOVITÀ PER L’ITALIA “Broken memory”, “Maps 
of Non Existent Cities. St. Petersburg”, 
“Punctuation Marks” (Sound of Wander) e “The 
Riot of Spring” (Lucca Classica) di Dmitri 
Kourliandski  
SOLISTA Alexander Lonquich 
CANTANTI John Osborn e Miah Persson 
PREMIO SPECIALE “Aquagranda” di Filippo 
Perocco (Teatro la Fenice), direzione di Marco 
Angius, regia di Damiano Michieletto, scene di 
Paolo Fantin, costumi di Carla Teti 
INIZIATIVA MUSICALE. Festival Alfredo Casella 
(Torino) 
PREMIO “FILIPPO SIEBANECK” Opera…azione 
Libertà (Carcere Beccaria di Milano) 
 
 
XXXVII EDIZIONE - STAGIONE 2017 
 
SPETTACOLO “La Damnation de Faust” di 
Hector Berlioz (Teatro dell’Opera di Roma), 
direzione di Daniele Gatti, regia di Damiano 
Michieletto, scene di Paolo Fantin, costumi di 
Carla Teti  
PREMIO “MASSIMO MILA” "Mille e una Callas" 
a cura di Luca Aversano e Jacopo Pellegrini - 
Macerata, Quodlibet 
DIRETTORE Juraj Valč uha 
REGIA Ricci/Forte  
SCENE, COSTUMI, LUCI, VIDEO Julian Crouch, 
Kevin Pollard, Marco Filibeck, Joshua Higgason  
NOVITÀ PER L'ITALIA “Medeamaterial” di Pascal 
Dusapin (Teatro Comunale di Bologna) 
SOLISTA Simone Rubino 
ENSEMBLE Odhecaton 
CANTANTI Marianne Crebassa e Michael Volle 
PREMIO SPECIALE “Stiffelio” di Giuseppe Verdi 
(Festival Verdi), direzione di Guillermo García 
Calvo, regia di Graham Vick, scene e costumi di 
Mauro Tinti, luci di Giuseppe Di Iorio, 
movimenti coreografici di Ronald Howell  
PREMIO “PIERO FARULLI” Quartetto Eos 
PREMIO “FILIPPO SIEBANECK” Festival 
ArteScienza (Roma) 
 
 

XXXVIII EDIZIONE - STAGIONE 2018 
 
SPETTACOLO “La Bohème” di Giacomo Puccini 
(Teatro Comunale di Bologna), direzione di 
Michele Mariotti, regia di Graham Vick, scene e 
costumi di Richard Hudson e luci di Giuseppe Di 
Iorio 
PREMIO SPECIALE “Fin de Partie” di György 
Kurtág (Teatro alla Scala, Milano Musica), 
direzione di Markus Stenz, regia di Pierre Audi, 
scene e costumi di Christof Hetzer 
DIRETTORE Antonio Pappano 
NOVITÀ PER L’ITALIA “Richard III” di Giorgio 
Battistelli (Teatro La Fenice), direzione di Tito 
Ceccherini, regia di Robert Carsen, scene e 
costumi di Radu & Miruna Boruzescu  
REGIA Deborah Warner 
SCENE Leslie Travers 
COSTUMI Giuseppe Palella 
SOLISTA Enrico Onofri 
CANTANTI Federica Lombardi e Ildar 
Abdrazakov 
INIZIATIVA MUSICALE Ghislierimusica (Pavia) 
PREMIO “PIERO FARULLI” Caravaggio Piano 
Quartet 
PREMIO “FILIPPO SIEBANECK” Max & Maestro 
 
 
XXXIX EDIZIONE - STAGIONE 2019 
 
SPETTACOLO “Chovanšč ina” di Modest Petrovi� 
Musorgskij (Teatro alla Scala), direzione di 
Valery Gergiev, regia di Mario Martone, scene di 
Margherita Palli, costumi di Ursula 
Patzak, luci di Pasquale Mari, video di Umberto 
Saraceni/Italvideo Service, coreografia di 
Daniela Schiavone 
DIRETTORE Kirill Petrenko 
NOVITÀ PER L’ITALIA “Musiche per Matera” di 
Georg Friedrich Haas (Lams- Laboratorio Arte 
Musica e Spettacolo, coprodotta con la 
Fondazione Matera Basilicata) 
REGIA Robert Carsen 
SCENE E COSTUMI Federica Parolini e Silvia 
Aymonino 
SOLISTA Martha Argerich 
premio “Piero Farulli” Quartetto Werther 
CANTANTI Asmik Grigorian e Christophe 
Dumaux 
INIZIATIVA MUSICALE Talenti Vulcanici (Napoli) 
PREMIO SPECIALE “Ange de Nisida” di Gaetano 
Donizetti (Festival Donizetti Opera), direzione 
di Jean-Luc Tingaud, regia di Francesco Micheli, 
scene di Angelo Sala, costumi di Margherita 
Baldoni 
PREMIO “FILIPPO SIEBANECK” Micron (Torino) 
 
 

PREMIO “PIERO FARULLI” Quartetto 
Guadagnini 
NOVITÀ ASSOLUTA “Ludus de Morte Regis per 
coro e elettronica” di Mauro Lanza (Biennale 
Musica) 
DIRETTORE Daniel Barenboim 
REGIA Emma Dante 
SCENE, COSTUMI, LUCI, VIDEO Guy Cassiers, 
Enrico Bagnoli, Tim Van Steenbergen,  
Arjen Klerkx, Kurt D'Haeseleer 
SOLISTA Daniil Trifonov 
CANTANTI Maria Agresta e Francesco Meli.  
INIZIATIVA “Play it!” (Ort) 
PREMIO SPECIALE Palazzetto Bru Zane, Centre 
de musique romantique française di Venezia 
PREMIO “FILIPPO SIEBANECK” “Festa 
dell’opera” di Brescia 
 
 
XXXIV EDIZIONE - STAGIONE 2014 
 
SPETTACOLO “Les Troyens” di Hector Berlioz 
(Teatro Alla Scala), direzione di Antonio 
Pappano, regia di David McVicar, scene di Es 
Devlin, costumi di Moritz Junge, coreografie di 
Lynne Page 
PREMIO “PIERO FARULLI” Quartetto Noûs 
NOVITÀ “Ogni gesto d’amore” per violoncello e 
orchestra, “Fiori Di Fiori” per orchestra, “Finito 
ogni gesto” per 6 strumenti di Francesco Filidei 
(Rai Nuova Musica – LaVerdi – Play It!) 
DIRETTORE Myung-Whun Chung 
REGIA, SCENE, COSTUMI, VIDEO. Johannes 
Weigand, Jürgen Lier, Jakob Creutzburg 
SOLISTA Evgeny Kissin 
CANTANTI Olga Peretyatko e Simone Piazzola 
INIZIATIVA “Divertimento Ensemble” (Milano) 
PREMIO SPECIALE Fattoria Vittadini (Milano) 
PREMIO “FILIPPO SIEBANECK” “Compasso da 
navegare” (Conservatorio Paganini di Genova, 
Biennale Venezia) 
 
 
XXXV EDIZIONE - STAGIONE 2015 
 
SPETTACOLO “The Bassarids” di Hans Werner 
Henze (Teatro dell'Opera di Roma), direzione di 
Stefan Soltesz, regia di Mario Martone, scene di 
Sergio Tramonti, costumi di Ursula Patzak 
DIRETTORE Daniele Gatti 
REGIA Guy Joosten 
SCENE Paul Steinberg 
COSTUMI Anna Watkins  
NOVITÀ PER L'ITALIA “Insieme” (Milano Musica, 
Mdi Ensemble) e “Parole di settembre” 
(Biennale Musica) di Aureliano Cattaneo e “Il 
suono giallo” di Alessandro Solbiati (Comunale 
di Bologna), direzione di Marco Angius, regia di 
Franco Ripa di Meana, scene e costumi di Gianni 
Dessì 
SOLISTA Beatrice Rana 
GRUPPO DA CAMERA Ensemble Zefiro 
CANTANTI Carmela Remigio e Nicola Alaimo 
PREMIO “PIERO FARULLI” Quartetto Maurice 
PREMIO SPECIALE “GIANANDREA GAVAZZENI” 
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Die Zauberflöte 
di Wolfgang Amadeus Mozart 
direzione di Wolfgang Sawallisch 
regia di John Cox 
1985 

Il Premio Abbiati e la Scala  
 
Vincitori della categoria miglior spettacolo
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Pelléas et Mélisande 
di Claude Debussy 
direzione di Claudio Abbado 
regia di Antoine Vitez 
1986 
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Doktor Faustus 
di Giacomo Manzoni 
direzione di Gary Bertini 
regia di Robert Wilson 
1989 



La clemenza di Tito 
di Wolfgang Amadeus Mozart 
direzione di Riccardo Muti 
regia di Pierre Romans 
1990 
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Lodoïska   
di Luigi Cherubini 
direzione di Riccardo Muti 
regia di Luca Ronconi 
1991 



113

Armide 
di Christoph Willibald Gluck 
direzione di Riccardo Muti 
regia di Pier Luigi Pizzi 
1996 



114

Dialogues des Carmélites 
di Francis Poulenc 
direzione di Riccardo Muti 
regia di Robert Carsen 
2000 



Kát’a Kabanová 
di Leoš Janáček 
direzione di John Eliot Gardiner 
regia di Robert Carsen 
2006 
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Tristan und Isolde 
di Richard Wagner  
direzione di Daniel Barenboim 
regia di Patrice Chéreau 
2007 
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Lulu 
di Alban Berg 
direzione di Daniele Gatti 
regia di Peter Stein 
2010 
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Lohengrin 
di Richard Wagner 
direzione di Daniel Barenboim 
regia di Claus Guth 
2012 
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Les Troyens 
di Hector Berlioz 
direzione di Antonio Pappano 
regia di David McVicar 
2014 



Rosenkavalier 
di Richard Strauss 
direzione di Zubin Mehta 
regia di Harry Kupfer 
2016 
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Chovanšč  ina 
di Modest Petrovič Musorgskij 
direzione di Valery Gergiev  
regia di Mario Martone 
2019  



La Scala  
nella letteratura  
a cura di Franco Pulcini e Mattia Palma 

Quand per vedè el Prometti trii mes fa 
el correva alla Scara tutt Milan 
e vegneven giò a tròpp de là e da scià 
i forastee de tante mia lontan, 
tant che per ciappà post boeugnava  
ess làcol disnà mezz in gora e mezz in 
man,vedend tutta sta truscia e sto spuel-
lme sont ressolt anch mì de andà a vedell. 
 
Olter desgrazzi de Giovannin Bongee,  
Carlo Porta, 1814 

La contessa tornò al palazzo Del Dongo 
allegra e contenta. – Non si può esser più 
galantuomini di quel fu birbaccione – 
disse alla marchesa. – Stasera alla Scala, 
quando l'orologio del teatro segnerà le 
dieci e tre quarti manderemo via dal 
palco le visite, spengeremo le candele, 
chiuderemo la porta, e alle undici il 
canonico in persona verrà a dirci quel 
che gli è riuscito di fare. Abbiamo 
pensato che questo è il modo meno 
compromettente per lui. 
 
La Certosa di Parma, Stendhal 
 

Tutta la sua «mentalitàa», come dicevano 
allora a Milano, cioè la sua «psicologia» 
[…] di donna di popolo, di cantante, e di 
stiratrice in proprio, fu rivolta invece […] 
a evolversi, a trasfondersi in una borghese 
perfetta, in una «signora» al cento per 
cento. Con due domestiche, cuoca e 
cameriera, con un marito in piena regola, 
con un ottavino di palco alla Scala a sentir 
cantare gli altri, no a cantar lei: con un 
«breloque» «tempestato di diamanti» 
sull’avvallamento centrale del seno: che 
era un seno piuttosto ragionativo. 
 
L’Adalgisa, Carlo Emilio Gadda, 1944 
 
 

Tornava da Piacenza, dov'era stato a 
cantare la “Tosca” con enorme 
successo. - Naturalmente lei non mi ha 
mai sentito cantare – disse. 
– Quando canterà a Milano? – 
– Quest'autunno, alla Scala. –  
– Scommetto che ti buttano le poltrone - 
disse Ettore. – Vi hanno già raccontato 
quando gli tirarono addosso tutto il 
teatro, a Modena? – 
– E' una sfrontata bugia. – 
– Gli tirarono le poltrone – disse Ettore. – 
C'ero anch'io. Ne tirai sei io stesso.  
 
Addio alle armi, Ernest Hemingway, 1929 
 
 

– Guardi questa bionda, signor marchese, 
– diceva la vecchia, – ne a ̀ fatte girare 
delle teste! Agiva alla Scala, l'inverno 
scorso. Non era che un paggio, nel ballo. 
Ma che paggio! Un vecchio abbonato mi 
diceva: «Gambe come quelle, non ne o ̀ 
vedute mai, in quarant'anni 
d'abbonamento». 
 
La biondina, Marco Praga, 1910 

Rimestando questi problemi giunse in 
piazza della Scala. Ed ecco i pensieri 
sgradevoli fuggire via alla vista consolante 
del fermento alla porta del teatro, delle 
signore che si affrettavano in un 
precipitoso ondeggiar di strascichi e di 
veli, della folla che stava a vedere, delle 
automobili stupende in lunga coda, 
attraverso i cui vetri si intravvedevano 
gioielli, sparati bianchi, spalle nude. 
Mentre stava per cominciare una notte 
minacciosa, forse anche tragica, la Scala, 
impassibile, mostrava lo splendore degli 
antichi tempi. 
 
Paura alla Scala, Dino Buzzati, 1948 
 

Il buon negoziante dal temperamento 
acquoso oggi capiva anche l'incendio e la 
rovina. Egli  che predicava tanto sugli 
scioperi e sulla prepotenza del signor 
operaio, oggi si sarebbe messo alla testa 
di un esercito di malfattori per punire i 
galantuomini del male che  gli faceva  
soffrire  una donna. Egli, sí,  egli, colle  
sue  mani  avrebbe  gettato petrolio  e 
fuoco nel Teatro della Scala, per il gusto 
di abbruciare un covo di ladri eleganti, 
che non ti rubano, no, la borsa, ma ti 
rubano la pace, l'onore, la stima della 
gente. 
 
Demetrio Pianelli,  
Emilio De Marchi, 1890 
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Eppure («avvi chi altronde / con 
fortunato studio in novi sensi / le 
parole converte»)  lo guardavo 
sognando, davvero sognando Stendhal, 
mi sentivo altro che separato da tutto «il 
resto dell’uditorio», dalla Scala, dal 
mondo, e le luci si riaccendessero, si 
potevano udir delizie, levar brache e 
velari, finir l’opera, gli applausi 
clamorosi non mi toccavano: «avulso 
dal contesto» come niente, come niente 
(sarà stato così, il Romanticismo?). 
 
L’Anonimo lombardo,  
Alberto Arbasino, 1959 
 

Questa genía, che a Milano era un po’ 
piú numerosa di quella che potesse 
credere una gentildonna che vedesse la 
città dal suo gabinetto, dal palchetto 
della Scala, dai salons di conversazione, 
e dalla trottata sugli spalti - eterno 
quadrivio in cui s’aggirava la vita di una 
donna elegante milanese - questa genía 
sozza ed infame, rifiuto di scapigliatura, 
pullulava nelle bische frequenti che in 
quell’anno parevano autorizzate nei 
pubblici caffè, dove il macao e il 
fioccone attiravano molti giovani avidi 
di emozioni e di stordimento... i quali, 
dacché nel 48 avevano veduto aprirsi il 
cielo, non potevano rassegnarsi a 
rivivere tranquillamente nel vuoto e 
nella noia della schiavitú lombarda. 
 
La Scapigliatura e il 6 febbraio,  
Cletto Arrighi, 1962 



Il Museo Teatrale alla Scala è disponibile a regolare  
eventuali diritti di riproduzione per quelle immagini  
di cui non sia stato possibile reperire le fonti. 
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