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Lunedì 15 gennaio, ore 20
Inaugurazione

Riccardo Chailly
Ravel

Une barque sur l'océan
Messiaen

Et exspecto resurrectionem mortuorum
Ravel

Daphnis et Chloé, suite n. 1 e n. 2

Lunedì 29 gennaio, ore 20
Daniel Barenboim

Beethoven
Sinfonia n. 6 Pastorale

Sinfonia n. 7

Lunedì 26 febbraio, ore 20
Orchestra ospite

National Symphony Orchestra
Gianandrea Noseda
Seong-Jin Cho, pianoforte

Simon
Wake up. A Concerto for Orchestra

Beethoven
Concerto per pianoforte n. 4

Šostakóvič 
Sinfonia n. 5

Lunedì 4 marzo, ore 20
Philippe Jordan

Bertrand Chamayou, pianoforte
Debussy

Prélude a l'après-midi d'un faune
Ravel

Concerto “per la mano sinistra”
Musorgskij

Quadri di un'esposizione

Lunedì 18 marzo, ore 20
Matthias Pintscher
Ilya Gringolts, violino

Stravinskij
Le chant du rossignol

Pintscher
Mar’eh per violino e orchestra

Fauré
Masques et bergamasques, suite 

Debussy
La mer, tre schizzi sinfonici

Lunedì 8 aprile, ore 20
Myung-Whun Chung

direttore e pianoforte
Mozart

Concerto per pianoforte n. 17
Bruckner

Sinfonia n. 6

Lunedì 13 maggio, ore 20
Riccardo Chailly

Alexander Malofeev, pianoforte
Čajkovskij

Concerto per pianoforte n. 1
Prokof’ev

Sinfonia n. 3

Domenica 6 ottobre, ore 20
Giovanni Sollima
direttore e violoncello

Haydn
da 150 Canti Scozzesi

Leader Haughs and Yarrow
On a Bank of Flowers
The Shepherd Adonis

Concerto n. 2 per violoncello
Sollima

Folktales per violoncello e orchestra

Domenica 27 ottobre, ore 20
Tarmo Peltokoski

Leonidas Kavakos, violino
Sibelius

Finlandia
Szymanowski

Concerto n. 2 per violino
Sibelius

Sinfonia n. 2

Lunedì 4 novembre, ore 20
Fabio Luisi

Imogen Cooper, pianoforte
Mozart

Concerto per pianoforte n. 20
Strauss

Till Eulenspiegels lustige Streiche 
Der Rosenkavalier, suite

Teatro alla Scala
Lunedì 18 marzo 2024, ore 20

Il concerto sarà trasmesso in diretta su Rai Radio3

Siamo lieti di offrire ai nostri abbonati e a tutti gli spettatori questo  
programma, disponibile anche in digitale su www.filarmonica.it

Concerto sinfonico della

Filarmonica della Scala

Direttore

Matthias Pintscher

Violino  

Ilya Gringolts



Prima parte

Seconda parte

Durata: 21 minuti circa

Durata: 14 minuti circa

Durata: 23 minuti circa Durata: 23 minuti circa

Le chant du rossignol

Poema sinfonico in tre parti

Masques et bergamasques op. 112a 
Suite per orchestra

mar’eh  

per violino e orchestra

La mer  

Tre schizzi sinfonici per orchestra, L 111

Igor Stravinskij

Gabriel Fauré

Matthias Pintscher

Claude Debussy

Ouverture

Menuet

Gavotte

Pastorale 

De l’aube à midi sur la mer

Jeux de vagues

Dialogue du vent et de la mer

Introduzione: Festa nel palazzo dell’imperatore della Cina. Presto

Canto dell’usignolo. I due usignoli

L’usignolo meccanico. Malattia e guarigione dell’imperatore della Cina

Programma
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Max Ernst 
Le Rossignol chinois, 1920. Photomontage

Fu nel 1917 che Igor Stravinskij elaborò il poema sinfonico Le chant du rossignol, 
tratto dal secondo e terzo atto della sua prima opera, Le Rossignol, su un libretto di 
Mitusov tratto dalla fiaba di Andersen L’usignolo dell’imperatore. Iniziata nel 1907 
per il Teatro Libero di Mosca, interrotta durante la composizione dell’Oiseau de 
feu, l’opera fu rappresentata per la prima volta il 26 maggio 1914 all’Opéra de Paris 
nella stagione organizzata da Sergej Diaghilev, con la scenografia di Alexandre Benois 
e la direzione di Pierre Monteux. Il poema sinfonico fu invece eseguito in concerto 
il 6 dicembre 1919 a Ginevra, con Ernest Ansermet sul podio, mentre un ulteriore 
adattamento coreografico andò in scena il 2 febbraio 1920 all’Opéra di Parigi, con la 
coreografia di Massine e le scene di Matisse. George Balanchine riprese il balletto con 
una nuova coreografia a Parigi nel 1925. 
Il poema sinfonico inizia nel palazzo dell’imperatore cinese, dove l’usignolo è invitato 
a cantare. Al suono di una marcia cinese, l’imperatore entra, accompagnato dai 
suoi servitori, e quando l’uccello canta, il sovrano si commuove fino alle lacrime. 
Nello stesso momento, l’imperatore del Giappone fa portare a palazzo da tre inviati 
un dono: un usignolo meccanico. Mentre l’uccello artificiale intona il suo canto a 

Le chant du rossignol

Poema sinfonico in tre parti
Igor Stravinskij

Composizione: 1917
Prima esecuzione: Ginevra, Victoria Hall, 6 dicembre 1919

Organico: due flauti (secondo anche ottavino), due oboi (secondo anche corno  
inglese), due clarinetti, due fagotti; cinque corni, tre trombe, tre tromboni, tuba;  

timpani; percussioni; celesta; pianoforte; due arpe; archi

Testi di Luca Ciammarughi 

Figura inusuale del panorama musicale, Luca Ciammarughi è pianista concertista,  

scrittore e conduttore radiofonico. Fra i suoi libri, Soviet Piano, Non tocchiamo questo 
tasto, Le ultime Sonate di Schubert. Ha inciso numerosi cd: il più recente è “Rameau nello 

specchio di Saint-Saëns”. Al Museo Teatrale alla Scala cura la rassegna “Dischi e tasti”.
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corte, il vero usignolo preferisce allontanarsi con discrezione. Qualche tempo 
dopo, l’imperatore della Cina giace malato nel suo letto, accanto alla Morte che si è 
impadronita della sua corona. Desidera trovare conforto nella musica, ma l’usignolo 
meccanico, gravemente danneggiato, non funziona più. L’usignolo naturale ritorna e, 
con il suo canto, incanta la Morte, che scompare.
Nell’iniziale festa al palazzo dell’imperatore della Cina, per caratterizzare il clima 
febbrile e l’onomatopea ornitologica, Stravinskij utilizza agili strumenti acuti (flauto 
piccolo e clarinetto piccolo) e moltiplica gli effetti esecutivi in un tempo rapido 
(presto): trilli nei fiati, glissandi nel pianoforte e nelle arpe. Allo stesso tempo, ci 
ricorda che l’azione si svolge in Cina utilizzando scale pentatoniche e il timbro della 
celesta, con le sue connotazioni orientali. L’intervento umoristico dei tromboni, 
su un motivo accentato e pesante, annuncia l’arrivo dell’imperatore. Egli fa il suo 
ingresso, accompagnato dai servitori, al suono di una marcia cinese. Fin dalle prime 
battute, l’effetto di marcia si caratterizza per la contrapposizione di un suono grave a 
uno acuto e per un espediente ritmico che rende la marcia “zoppa” e parodistica. La 
prima parte della marcia presenta un tema del fagotto, di stampo pentatonico. Questo 
tema è poi ripreso in una variazione dal flauto, quindi dalla celesta, il cui timbro 
unito a quello del tam-tam accentua ulteriormente il carattere orientale. Una seconda 
sezione introduce un nuovo tema, anch’esso pentatonico, suonato prima dai fagotti 
e poi ripreso dalle trombe, come una fanfara. Infine, la terza parte utilizza entrambi 
i temi. La marcia si sviluppa fino a un fortissimo, poi la processione dell’imperatore 
s’interrompe, con un’ultima evocazione del primo tema da parte dei fagotti.
Una cadenza virtuosistica del flauto apre la nuova sezione, evocando il canto 
dell’usignolo. Tutto contribuisce a immergere l’ascoltatore in un mondo di sogno 
e incanto: l’assenza di sostegno nel registro inferiore; la sonorità ovattata creata 
dagli archi in sordina e dall’uso dei suoni armonici; la dilatazione temporale. 
Improvvisamente ritorna il tema della parte introduttiva e ci riporta alla realtà del 
palazzo, con l’annuncio dell’arrivo dell’uccello meccanico. In contrasto con il canto 
fiabesco dell’usignolo naturale, il canto dell’uccello meccanico è accompagnato 
da una pulsazione regolare e da un motivo invariabile che ricorda una macchina, 
contraddistinto da un pedale degli archi gravi, un ostinato dell’arpa e un motivo 

regolare della celesta. Per caratterizzare il canto dell’uccello, Stravinskij utilizza l’oboe, 
il cui timbro aspro contrasta con quello del dolce flauto che in precedenza aveva 
evocato il vero usignolo. Infine, il ritorno della marcia cinese accompagna l’uscita 
dell’imperatore, mentre una melodia malinconica suonata dalla tromba evoca la 
scomparsa del vero usignolo. L’improvviso intervento degli ottoni su un inquietante 
motivo ritmico annuncia la malattia del sovrano e la presenza della Morte. Fagotto, 
trombone e tuba delineano un tema da corteo funebre, intervallato da frammenti del 
canto dell’usignolo meccanico, ormai inutilizzabile. Fa poi il suo ritorno l’usignolo 
naturale, il cui canto si distende in un tempo sempre più lento e pacato, unito al 
progressivo spegnersi degli altri strumenti: la Morte, ammaliata, scompare. Un 
breve ritorno del tema della Marcia cinese evoca la guarigione dell’imperatore; tutto 
svanisce nel pianissimo di un canto malinconico della tromba.

Max Ernst 
Seascape, 1921. Olio su tela
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Commissionato dal Festival di Lucerna e scritto per la solista Julia Fischer, 
il Concerto per violino mar’eh di Matthias Pintscher ha avuto la sua prima 
assoluta l’11 settembre 2011, con Vladimir Jurowski alla guida della London 
Philharmonic Orchestra. Pintscher racconta: «Mar’eh è una parola ebraica 
che signif ica “volto, segno”. Può anche signif icare l’aura di un volto, una bella 
visione, qualcosa di meraviglioso che appare improvvisamente davanti a te. Mi 
sono imbattuto in questa parola quando ho pensato alle linee sottili che Julia 
riesce a far fluire con il suo strumento – un tessuto musicale molto intenso, ma 
leggero. La “meravigliosa apparizione” è una metafora dell’aura sonora dell’intero 
concerto. mar’eh materializza continuamente nuovi suoni dal nulla, con il violino 
che agisce da protagonista. Ho cercato di modellare l’intera opera in modo molto 
simile a un song, in modo che il violino cominci all’inizio e tracci una linea – o la 
sua visione – f ino alla f ine, nei registri più vari, spesso molto acuti, f ino a poter 
esser continuata solo negli armonici. È un continuo scandire una linea. Come 
parte della sonorità trasparente, l’orchestra risponde a ciò che il violino evoca e 
poi realizza la propria melodia».

mar’eh per violino e orchestra
Matthias Pintscher

Composizione: 2010–11
Prima esecuzione: Lucerna, 11 settembre 2011
Organico: tre flauti (secondo anche ottavino, terzo anche flauto in sol),  
due oboi (secondo anche corno inglese), due clarinetti (secondo anche clarinetto 
basso), fagotto (secondo anche controfagotto); cinque corni, due trombe,  
tre tromboni, tuba; timpani; percussioni; pianoforte; arpa; archi

In testa alla partitura vi è un riferimento a Luigi Nono, quasi come 
un’istruzione: «presenze - memorie - colori - respiro». L’orchestra crea una 
sorta di Klangfarbenmelodie (melodia di timbri) ispirandosi al gesto del violino. 
«Ci sono tre flauti – afferma Pintscher – che hanno un ruolo di rilievo in 
virtù delle specif iche tecniche esecutive prismatiche che ho elaborato nel mio 
concerto per flauto Transir. Essi commentano la parte del violino, rispondendo 
costantemente al solista in stile cameristico. Ciò si riverbera ulteriormente nella 
sonorità frammentata e spettrale dell’orchestra. La tessitura è sempre leggera, mai 
compatta o violenta, ma trasparente, rispondendo in prospettiva al f ine disegno 
del violino in questo spazio sonoro». 
Il concetto schönberghiano di Klangfarbenmelodie è interpretato da Pintscher 
come continuum di suoni: «Il mio desiderio era quello di permettere a queste 
tante piccole particelle di unirsi nell’illusione di una grande massa leggera e 
trasparente che permea il brano dall’inizio alla f ine. Si tratta del fatto che il suono 
ha una direzione, non in senso melodico, ma nel senso che il suono continua 
sempre, non si interrompe mai. Si tratta della direzione del suono nello spazio e 
nel tempo». Dopo aver esplorato minuziosamente il funambolismo violinistico 
nel ciclo Study for Treatise on the Veil, Pintscher svela in mar’eh una dimensione 
più introversa del virtuosismo: «Il brano è acuto, rapido, f iligranato, ma non 
si tratta di un virtuosismo estroverso o esaltato, bensì di un’introspezione, che 
forse si può chiamare virtuosismo concentrico».
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Verso la fine della sua vita, Gabriel Fauré lottò con la crescente sordità e la fragilità 
di salute. Percepiva i suoni in maniera distorta: le note acute e basse erano percepite 
come “dolorosamente stonate”. È per questa ragione che molte delle composizioni 
dell’ultima fase (per esempio, i cicli di mélodies Mirages e L’Horizon chimérique, 
rispettivamente del 1919 e del 1921) si muovono quasi totalmente nel registro centrale.
Nel settembre 1918, il Principe Alberto I di Monaco si rivolse a Fauré per 
commissionargli una breve opera drammatica per il Teatro di Monte-Carlo, ma il 
compositore inizialmente non si dimostrò interessato. Ci volle l’intervento di Camille 
Saint-Saëns – che aveva suggerito la commissione al Principe Alberto – perché Fauré 
si convincesse e iniziasse a lavorare. Fra il febbraio e l’aprile del 1919, il compositore 
si trovava nel sud della Francia. In quegli anni, i costosi soggiorni gli fecero accettare 
alcuni lavori non previsti, come la curatela per le edizioni Durand dell’opera pianistica 
di Schumann e quella delle opere per organo di Bach in collaborazione con Joseph 
Bonnet. Quanto a Masques et bergamasques, Fauré dichiarò: «Mi costerà poca fatica 
e assicurerà il mio soggiorno nel Midi in febbraio e marzo». In collaborazione con il 
regista teatrale Raoul Gunsbourg e con René Fauchois (librettista dell’opera Pénélope), 

Masques et bergamasques op. 112a 

Suite per orchestra
Gabriel Fauré

Composizione: 1919
Prima esecuzione: Conservatorio di Parigi, 1919

Organico: due flauti, due oboi, due clarinetti, due fagotti;  
due corni, due trombe; timpani; arpa; archi

Max Ernst 
Chimera, 1921. Collage, gouache, china su carta
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In effetti, l’Ouverture è di una levità e al contempo di un’esuberanza tutte mozartiane. 
Dopo un elegante minuetto, che Jean-Michel Nectoux definisce «a metà strada 
fra le danze tedesche di Mozart e lo stile dei classici francesi», la gavotta è gioiosa e 
richiama il buon tempo dell’infanzia; è la pagina più celebre dell’opera e riprende 
testualmente il tema della gavotta della Symphonie en fa op. 20, a sua volta tratto da 
una gavotta per pianoforte (inedita e datata 16 maggio 1869). Una versione anteriore 
dell’Ouverture, per pianoforte a quattro mani e risalente ai tempi in cui Fauré studiava 
all’École Niedermeyer (1864), giustifica l’osservazione di Reynaldo Hahn sul carattere 
mozartiano di questo lavoro, che solo in piccola parte presenta le caratteristiche dello 
stile tardo di Fauré. La pagina più originale, che prelude alla trasfigurazione degli 
ultimi anni, è la Pastorale, intrisa di una luce trasparente e di una composta e sublime 
serenità.

Fauré scrisse la musica per un breve divertissement coreografico, incentrato su tre 
personaggi della Commedia dell’Arte: Arlecchino, Gilles e Colombina. Lo spettacolo 
fu concepito come una sorta di omaggio a Verlaine, Watteau e Fauré. Il programma è 
il seguente: «La storia di Masques è molto semplice. I personaggi Arlecchino, Gilles e 
Colombine, il cui compito è solitamente di divertire il pubblico aristocratico, fanno 
a turno da spettatori a una “festa galante” nell’isola di Citera. I signori e le signore, 
che di solito applaudono i loro sforzi, ora forniscono loro involontariamente un 
intrattenimento con il loro comportamento civettuolo».
Il titolo è tratto dal Clair de lune di Verlaine, già messo in musica da Fauré nel 1887 
come mélodie intrisa di quell’ineffabile e sottilmente erotico charme bergamasque 
di cui scrive diffusamente Vladimir Jankélévitch. Poco motivato a comporre nuova 
musica per poche rappresentazioni, Fauré elaborò la nuova “festa galante” fondendo 
nel lavoro teatrale mélodies, pagine strumentali e pagine corali composte in precedenza. 
Così commenta il musicista stesso, scrivendo a sua moglie nel 1887: «Questo piccolo 
tableau non riunisce che vecchie cose […] (Pavane cantata e danzata), Madrigal 
[a quattro voci, op. 35], Clair de lune, le Plus Doux Chemin (una mélodie del terzo 
volume, volume che non si conosce ancora, poiché, come i pianisti suonano sempre gli 
stessi otto o dieci pezzi, allo stesso modo i cantanti cantano sempre le stesse mélodies), 
poi la Sicilienne, etc».
La produzione di Monte-Carlo fu un grande successo e nel 1920 fu ripresa da Albert 
Carré all’Opéra-Comique di Parigi. Nei trent’anni successivi, il divertissement fu 
messo in scena più di cento volte, divenendo il lavoro teatrale più eseguito di Fauré 
(nonostante fosse quello a cui egli inizialmente dava meno peso). Per far conoscere 
la sua musica a un pubblico sempre più vasto, Fauré realizzò la suite orchestrale in 
quattro movimenti che ascoltiamo stasera, pubblicata con il titolo Masques et 
bergamasques, op. 112a. La suite fu eseguita in prima assoluta al Conservatorio di 
Parigi, nel 1919. Tale lavoro, tuttavia, contiene solo le pagine che Fauré scrisse ex novo: 
un’ouverture e tre danze, composte a Menton nel febbraio di quell’anno. Così Fauré 
scrisse alla moglie: «La piccola ouverture e le danze che ho composto e orchestrato qui 
mi hanno divertito. Reynaldo Hahn dice che ciò assomiglia a un Mozart che avrebbe 
imitato Fauré!».
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«Lavoro a tre schizzi sinfonici […]. Il titolo generale è La mer. Forse non sapete 
che avrei dovuto intraprendere la bella carriera del marinaio e che solo per caso ho 
cambiato strada. Ciononostante, ho mantenuto una passione sincera per il mare»: 
così scrisse Claude Debussy ad André Messager in una lettera del 12 settembre 
1903. Debussy aveva immaginato più volte nell’infanzia un futuro in marina (il che 
l’avrebbe accomunato a compositori come Rimskij-Korsakov o Jean Cras), ma finì 
poi per fare il musicista. Rimane però in lui una forte fascinazione per il mare, vissuta 
anche come ricordo del periodo passato a Cannes nel 1870, quando Debussy ha 
sei anni e Parigi è assediata dalle truppe di Bismarck. Eccetto una fugace occhiata al 
Tirreno, a Fiumicino durante gli anni tormentati a Villa Medici, il mare prediletto 
da Debussy è l’oceano, battuto dal tumultuoso vento dell’Ovest. Nel 1889, Debussy 
trascorre tre mesi a Saint-Lunaire, vicino a Saint-Malo, ed è stordito dal contatto 
con il mor Breizh, il braccio di mare fra l’Atlantico e la Manica. Ma sarà Pourville, in 
Normandia, il suo rifugio, il luogo in cui nel 1904 maturerà l’amore per la seconda 
moglie, Emma. 

La mer 

Tre schizzi sinfonici per orchestra
Claude Debussy

Composizione: 1903–1905
Prima esecuzione: Parigi, Concerts Lamoureux, 15 ottobre 1905

Organico: ottavino, due flauti, due oboi, corno inglese, due clarinetti,  
tre fagotti (terzo anche controfagotto); cinque corni, due cornette, tre trombe,  

tre tromboni, tuba; timpani; percussioni; due arpe; archi

Max Ernst 
Mer et soleil, 1925. Olio su tela
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Debussy scrive La mer in un momento particolarmente turbolento della sua vita. Nel 
Tout-Paris serpeggiava l’indignazione per il fatto che il musicista avesse lasciato la sua 
sposa, Lilly Texier, per vivere con una donna ricca, Emma Bardac. Al tentativo di 
suicidio di Lilly con un colpo di pistola e alle difficili contrattazioni per il divorzio, 
che Debussy definì “una sorta di incubo” (fu condannato infine a versarle una 
pensione mensile di 400 franchi al mese), si unirono la presa di distanza da parte degli 
amici del periodo bohemien e una sensazione di infinita solitudine. Al contempo, 
una nuova energia gli venne dalla sensazione che una pagina fosse stata voltata: negli 
ultimi quattro anni – a suo dire – Lilly aveva esercitato una “tirannia quotidiana” sui 
suoi pensieri e le sue relazioni.
La genesi del poema sinfonico è tutt’altro che rapida. I primi accenni al lavoro 
compaiono in una lettera del 12 settembre 1903, dove Debussy comunica all’editore 
di aver cominciato i tre schizzi, mentre si trova paradossalmente sulle colline della 
Borgogna: «Voi mi direte che l’oceano non bagna esattamente le colline borgognone...! 
E che questo potrebbe assomigliare ai paesaggi d’atelier! Ma ho innumerevoli ricordi; 
questo vale molto di più, a mio avviso, che una realtà il cui fascino pesi generalmente 
troppo sul pensiero». Il riferimento alla pittura impressionista, che prediligeva la 
capacità di cogliere l’istante en plein air, è evidente, così come è chiaro che Debussy 
intende trascendere l’impressionismo (etichetta da cui si era sempre smarcato), 
prediligendo il noumeno al mero fenomeno. La volontà di allontanarsi da ogni 
paesaggismo troppo preciso è forse ravvisabile anche nel cambiamento che Debussy 
fa del titolo del primo schizzo, che da Mer belle aux Îles sanguinaires diventa De 
l’aube à midi sur la mer.
Solo nell’estate del 1905 le prime bozze vedono la luce; la prima esecuzione avviene 
il 15 ottobre 1905 nell’ambito dei Concerts Lamoureux, sotto la direzione di 
Camille Chevillard, direttore che Debussy non stimava, ritenendolo poco artistico. 
La ricezione critica è tutt’altro che positiva. François Lesure, nella sua fondamentale 
biografia critica di Debussy, parla a giusto titolo di «accecamento dei giornalisti», 
che definiscono La mer «incomprensibile e priva di grandeur», dalla «sonorità aspra 
e spesso sgradevole», con «un’immaginazione del timbro povera». Persino Pierre 
Lalo, che aveva difeso il Pélleas, rimase perplesso e scrisse che non aveva «né visto né 

sentito il mare» (Debussy gli rispose piccato: «Lei ama e difende tradizioni che per 
me non esistono»). Celebre fu poi il sarcastico aforisma di Satie, riferito al primo 
quadro, Dall’alba a mezzogiorno sul mare: «Amo particolarmente il passaggio tra 
le dieci e le undici meno un quarto». Giudizi più positivi vennero da Calvocoressi, 
che sottolineò come Debussy avesse condensato nella partitura l’insieme delle sue 
innovazioni, e da Marnold, che elogiò «la trama di una polifonia prestigiosa, inaudita 
di verve, di fantasia rutilante. Ci sono pagine in cui si ha l’impressione di costeggiare 
abissi e scendere fino al fondo dello spazio; c’è un’orchestra dalle sonorità inaudite». 
Ciò che spiazzò molti ascoltatori fu probabilmente, al di là della concezione timbrica, 
l’assoluta libertà formale della partitura debussiana. Il compositore Jean Barraqué 
riassunse bene l’impossibilità di analizzare formalmente l’opera in base a schemi 
del passato: «A partire da La mer, Debussy creò un nuovo concetto formale, che si 
potrebbe definire opera aperta, il quale troverà il suo pieno compimento in Jeux e 
nelle ultime opere; un processo di sviluppo nel quale le nozioni stesse di esposizione 
e di sviluppo coesistono in uno scintillio ininterrotto, che permette all’opera di 
muoversi in un certo senso da sola, senza il sostegno di alcun modello prestabilito». 
Si è spesso ragionato sui riferimenti pittorici che Debussy tiene in considerazione per 
La mer. Innanzitutto, ancor prima degli impressionisti francesi, la tecnica pittorica 
di Turner e di Whistler, tendente ai contorni sfumati e nebulosi; e poi lo japonisme, 
emblematizzato dall’Onda al largo di Kanagawa (ventottesima delle 36 vedute 
del Fuji) di Katsushika Hokusai, che Debussy volle come copertina della prima 
edizione a stampa della Mer (come sottolinea Andrea Malvano in un suo saggio 
monografico, Debussy ottenne «una rielaborazione grafica che eliminasse i disegni 
delle barche, un rimando alla vita che poteva solo suonare dissonante a contatto con 
una composizione che cerca con insistenza di emarginare ogni presenza umana»). 
Anche Poissons d’or, da Images II, si ispira a una raffigurazione giapponese: due carpe 
guizzanti tra le acque di un torrente, impresse in un pannello di lacca nera staccato 
da un mobile giapponese del XIX secolo. La distanza fra il mondo di Turner o degli 
impressionisti da quello dell’arte giapponese, molto più nitida e definita, ci porta a 
pensare che sia inutile cercare di comprendere La mer «al di fuori degli elementi della 
sua sostanza musicale» (Lesure). Del resto, fu Debussy stesso ad affermare che «la 
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musica ha questo di superiore alla pittura, ovvero che può centralizzare le variazioni 
di colore e di luce in un unico aspetto». 
Debussy ottiene le sue sonorità innanzitutto aggiungendo un po’ di brillantezza 
all’orchestra standard, con due arpe e un’ampia sezione di percussioni, ma sono 
soprattutto le modulazioni armoniche a essere utilizzate come sfumature di colore; 
gli accordi si dissolvono anziché risolversi. Brevi motivi melodici piuttosto che temi 
completamente sviluppati brillano in brevi assoli, sostituendo timbro e movimento 
alla coerenza narrativa.
In tutto il primo movimento, Debussy suggerisce la duplice natura del mare con 
rapidi cambiamenti timbrici, in continua evoluzione in superficie ma con qualcosa 
di eterno e statico alla base. La figura ondulatoria iniziale accelera gradualmente; 
diversi gesti tematici emergono mentre il mare si risveglia, poi si placa, con gli ottoni 
a suggerire le profondità dell’oceano. Jeu de vagues è una sorta di scherzo sinfonico: 
l’evanescente interazione di scale non occidentali e poliritmie descrive la natura 
instabile delle onde che danzano, si spezzano e si riuniscono. Come suggerisce il 
titolo, Dialogue du vent et de la mer offre un’elaborazione tematica più tradizionale, 
arricchita dal ritorno del materiale dal primo movimento, che infonde un senso di 
circolarità e stabilità.
Alcuni studiosi, come Roy Howat, hanno cercato di analizzare La mer attraverso 
la serie numerica di Fibonacci e le proporzioni della sezione aurea. Nonostante 
l’interesse di Debussy per l’esoterismo e il “divino numero”, quella del compositore 
di Saint-Germain-en-Laye rimane una “matematica misteriosa” (come egli stesso la 
definì), impossibile da spiegare in maniera totalmente razionale.

Max Ernst 
The Blue Forest, 1925. Olio su tela
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Igor Stravinskij

1882 Nasce il 17 giugno a Oranienbaum, presso Pietroburgo. Il padre, Fëdor Ignatevič, era 
primo basso al Teatro Marijnskij. Prende le prime lezioni di pianoforte a nove anni, ma i 
suoi veri studi musicali iniziano solo nel 1905, quando incontra Rimskij-Korsakov e ne 
diviene allievo. 

1908  Muore Rimskij-Korsakov. Stravinskij compone i brani sinfonici Feux d’artifice e Scherzo 
fantastique, oltre all’abbozzo di un’opera, che diverrà poi Le rossignol. Viene presentato a 
Sergej Diaghilev, direttore dei Ballets russes di Parigi, che gli commissiona l’orchestrazione 
di due brani di Chopin per il balletto Les Sylphides. 

1910 Diaghilev chiede a Stravinskij un nuovo balletto: L’oiseau de feu, che debutta a Parigi il 
25 giugno con grande successo.

1911 Il secondo balletto scritto per i Ballets Russes, Petruška, trionfa allo Châtelet il 13 giugno. 
Stravinskij raggiunge la fama internazionale e inizia a lavorare ad un terzo balletto per 
Diaghilev.

1913 La prima rappresentazione del Sacre du Printemps al Théâtre des Champs-Elysées il 29 
maggio è uno dei maggiori scandali della storia della musica.

1914 Stravinskij porta a termine l’opera in tre atti Le rossignol, dalla quale tre anni più tardi 
ricaverà il balletto Le chant du rossignol. Lascia Pietroburgo per stabilirsi a Morges, sulle 
rive del lago di Ginevra. Si dedica a composizioni per piccola orchestra come Renard 
(1916) e L’histoire du soldat (1918).

1920  Scrive la Sinfonia per strumenti a fiato in memoria di Debussy. Va in scena a Parigi 
Pulcinella, balletto costruito su melodie di Pergolesi e di altri autori italiani del Settecento. 
È il primo frutto del neoclassicismo di Stravinskij, che abbandona il fauvisme dei primi 
balletti per intraprendere un’ampia ricognizione delle forme musicali del passato.  

1922 Compone l’opera buffa Mavra e torna ai temi russi con Les Noces (1923), balletto per 
soli, quattro pianoforti e percussioni.

1927 Con l’oratorio in latino Oedipus Rex, su testo di Jean Cocteau, allo stesso periodo 
appartengono il balletto Apollon musagète e il Concerto per pianoforte. 

1930 Symphony of Psalms è il primo brano sacro di Stravinskij. Dell’anno seguente è il 
Concerto per violino.

1936  Pubblica l’autobiografia Chroniques de ma vie.
1939  Si trasferisce negli Stati Uniti, dove risiederà per il resto della sua vita.
1945 Comincia a lavorare a The Rake’s Progress, su libretto di W. H. Auden e Chester Kallman 

ispirato dalle incisioni di Hogarth.
1951 The Rake’s Progress viene presentato a Venezia. Stravinskij si avvicina all’opera di Webern 

e alla dodecafonia. 
1955  Il Canticum sacrum ad honorem Sancti Marci nominis per soli, coro ed orchestra segna 

la completa adesione di Stravinskij alla dodecafonia, ed anche la sua conversone al 
cattolicesimo. La sua opera dodecafonica più apprezzata ed eseguita resta però il balletto 
Agon (1957), cui seguirà ancora Threni per soli, coro e orchestra (1958).

1960 L’interesse per le forme della polifonia rinascimentale dà origine a Monumentum pro 
Gesualdo, costituito da tre madrigali per fiati e archi.

1962 Il governo sovietico lo invita in Russia per una serie di concerti che suscitano enorme 
entusiasmo. Negli ultimi anni Stravinskij dirada l’attiva compositiva, ma continua a 
dirigere la sua musica in concerto e a realizzare numerosissime incisioni. Pubblica inoltre 
diversi volumi di conversazioni sulla musica con Robert Craft.

1971 Muore il 6 aprile a New York. Viene sepolto a Venezia accanto alla tomba di Diaghilev.



24 25

Gabriel Fauré

1846  Nasce il 12 maggio a Pamiers (Ariège). A nove anni si trasferisce a Parigi per studiare alla 
École Niedermeyer, dove conosce Camille Saint-Saëns. 

1870 Si arruola nell’esercito e partecipa ai combattimenti per togliere l’assedio di Parigi 
durante la Guerra franco-prussiana. Durante la Comune di Parigi, si rifugia prima a 
Rambouillet e poi in Svizzera.

1871 Torna a Parigi e diventa organista titolare della chiesa di Saint-Sulpice. Insieme a 
Camille Saint-Saëns, Vincent d’Indy, Édouard Lalo, César Franck, Romain Bussine, 
Henri Duparc, Emmanuel Chabrier fonda la Société Nationale de Musique.

1873 Alla Société Nationale de Musique vengono eseguiti per la prima volta La chanson du 
pêcheur e Hymne. Seguiranno la Sonata n. 1 op. 13 per violino e pianoforte, Au bord de 
l’eau e Après un rêve. 

1874 Sostituisce spesso Saint-Saëns alla Église de la Madeleine e, dal 1877 diventa Maestro del 
Coro. Si reca a Weimar dove conosce Franz Liszt e la musica di Richard Wagner. 

1883 Sposa Marie Fremiet, dalla quale ha due figli. Prima esecuzione di Elégie op. 24 per 
violoncello e pianoforte.

1888 Alla Église de la Madeleine si assiste alla prima esecuzione assoluta del Requiem op. 48, 
alla Société Nationale de Musique della Pavane op. 50 e di Clair de lune op. 46 n. 2.

1892 Al ritorno da un viaggio a Venezia viene nominato ispettore dei Conservatori della 
provincia. Debuttano le Cinq mélodies de Venise per tenore e pianoforte.

1896 Diventa organista capo alla Église de la Madeleine e, nello stesso anno, diventa 
professore al Conservatorio di Parigi, al fianco di colleghi quali Maurice Ravel, Georges 
Enesco, Alfredo Casella e Nadia Boulanger.

1903 Inizia la collaborazione come critico musicale per Le Figaro, che continuerà fino al 
1921. 

1905 Diventa direttore del Conservatorio di Parigi. Quattro anni dopo succede a Ernest 
Reyer nell’Institut de France a Parigi.

1920 Lascia l’incarico al Conservatorio e riceve la Gran Croce della Legion d’onore. 
1924 Muore a Parigi a causa di una polmonite. Riceve l’onore dei funerali di Stato alla Église 

de la Madeleine.

Claude Debussy

1862 Claude-Achille Debussy nasce a Saint-Germain-en-Laye, primo di cinque figli. Il padre 
è un commerciante di porcellane, la madre una cucitrice. A sette anni riceve le prime 
lezioni di pianoforte.  

1872 Entra al conservatorio di Parigi, dove studia composizione con Ernest Guiraud, armonia 
con Émile Durand, pianoforte con Antoine Marmontel e organo con César Frank. 
Debussy mostra fin dai primi anni un talento di straordinaria originalità, oltre a qualità 
di pianista che avrebbero potuto aprirgli la carriera concertistica.

1880 Si trasferisce in Russia dove impartisce lezioni di musica ai figli di Nadežda von Meck, 
la ricchissima vedova di un imprenditore delle ferrovie nota soprattutto per essere stata 
mecenate e confidente di Čajkovskij. Negli stessi anni Debussy conosce la cantante 
madame Vesnier, che ispirerà le sue prime composizioni per voce e pianoforte su testi di 
Verlaine.

1884 Debussy vince il Prix de Rome con la scena lirica L’enfant prodigue. Si trasferisce a Villa 
Medici, sede dell’Accademia di Francia, l’anno seguente. A Roma ha modo di ascoltare, 
senza troppo apprezzarle, le composizioni degli operisti italiani.

1887 Invia all’Accademia la cantata La demoiselle élue, i cui caratteri innovativi suscitano 
sospetto e perplessità.

1888 Si reca per la prima volta a Bayreuth.
1889 Si svolge a Parigi l’Esposizione Universale. Debussy ha modo per la prima volta di 

ascoltare i gamelan di Giava, che influenzeranno alcune sue composizioni, in particolare 
per l’uso della scala pentatonica. Conosce Gabrielle Dupont, con cui avrà una relazione 
per quasi dieci anni. 

1890  Scrive la Suite Bergamasque.
1894 Viene eseguito alla Société Nationale il poema sinfonico Prélude à l’après-midi d’un 

faune, ispirato a Mallarmé.
1899 Sposa la modella Rosalie Texier. Scrive i Nocturnes.
1902 Va in scena all’Opéra-Comique Pelléas et Mélisande, l’opera su testo di Maurice 

Maeterlinck cui Debussy ha lavorato per dieci anni. 
1904  Conosce Emma Bardac, madre di un suo allievo e moglie di un banchiere parigino, e 

lascia per lei Rosalie Texier, che tenta di suicidarsi sparandosi in Place de la Concorde. Lo 
scandalo costringe Debussy ed Emma a riparare in Inghilterra. La coppia si stabilisce ad 
Eastbourne, dove Debussy completa gli schizzi sinfonici La mer. Nel 1905 nasce Claude-
Emma, detta Chouchou, unica figlia di Debussy che per lei scriverà nel 1908 la suite per 
pianoforte Children’s corner. 

1908 Sposa Emma. 
1911 Compone Le martyre se Saint-Sébastien su testo di Gabriele d’Annunzio. 
1912  Diaghilev gli commissiona per i Ballets Russes il balletto Jeux, il cui scarso successo 

immediato sarà compensato da una profonda influenza sulla musica delle avanguardie 
novecentesche. Nello stesso anno Debussy completa la suite per orchestra Images. Le 
innovazioni linguistiche si fanno anche più evidenti nei Préludes per pianoforte dell’anno 
successivo. 

1915  Compone gli Études per pianoforte. 
1918 Debussy muore di cancro a Parigi durante un bombardamento. 
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Orchestra

Filarmonica della Scala

La Filarmonica della Scala viene fondata dai musicisti scaligeri con Claudio Abbado nel 
1982. Carlo Maria Giulini guida le prime tournée internazionali; Riccardo Muti, Direttore 
Principale dal 1987 al 2005, ne promuove la crescita artistica e ne fa un’ospite costante nelle 
più prestigiose sale da concerto internazionali. Da allora l’orchestra ha instaurato rapporti di 
collaborazione con i maggiori direttori tra i quali Leonard Bernstein, Giuseppe Sinopoli, Seiji 
Ozawa, Zubin Mehta, Esa-Pekka Salonen, Riccardo Chailly, Yuri Temirkanov, Daniele Gatti, 
Fabio Luisi, Gustavo Dudamel. Profonda è la collaborazione con Daniel Harding. Daniel 
Barenboim, Direttore Musicale del Teatro dal 2006 al 2015, e Valery Gergiev, sono membri 
onorari, così come lo sono stati Georges Prêtre, Lorin Maazel, Wolfgang Sawallisch. Myung-
Whun Chung è Direttore Emerito. Nel 2015 Riccardo Chailly ha assunto la carica di Direttore 
Principale contribuendo ulteriormente alla reputazione internazionale dell’orchestra.
La Filarmonica realizza la propria stagione di concerti ed è impegnata nella stagione sinfonica 
del Teatro alla Scala. Ha debuttato negli Stati Uniti con Riccardo Chailly nel 2007, in Cina 
con Myung-Whun Chung nel 2008 ed è ospite regolare delle più importanti istituzioni 
concertistiche internazionali. 
Dal 2013 è protagonista del Concerto per Milano, il grande appuntamento sinfonico gratuito 
in Piazza Duomo, tra le iniziative Open Filarmonica nate per condividere la musica con un 
pubblico sempre più ampio, di cui fanno parte anche le Prove Aperte, il cui ricavato è devoluto 
in beneficenza ad associazioni non profit, e il progetto Sound, Music! dedicato ai bambini 
delle scuole primarie milanesi.
Particolare attenzione è rivolta al repertorio contemporaneo: la Filarmonica della Scala 
commissiona regolarmente nuovi brani ai compositori del nostro tempo.
Consistente la produzione discografica per Decca, Sony ed Emi. Le ultime pubblicazioni per 
Decca includono The Fellini Album, con musiche di Nino Rota, eletto "Diapason d’Or de 
l’Année 2019", Cherubini Discoveries e Respighi. Lʼultima pubblicazione, Musa Italiana, 
celebra la musica ispirata allʼItalia e include la Sinfonia "Italiana" di Mendelssohn insieme 
alle due ouverture "in stile italiano" di Schubert, ispirate a Rossini, e alle tre prime ouverture 
mozartiane di opere italiane rappresentate per la prima volta a Milano.
L’attività della Filarmonica della Scala non attinge a fondi pubblici ed è sostenuta dal Main 
Partner UniCredit.

Organico

Violini Primi
Marco Rogliano (Spalla)
Agnese Ferraro*
Gianluca Turconi*
Damiano Cottalasso
Fulvio Liviabella
Andrea Pecolo
Gianluca Scandola
Evguenia Staneva
Estela Sheshi
Francesco Borali
Elitza Demirova
Claudio Mondini
Enrico Piccini
Gabriele Schiavi

Violini Secondi
Quentin Capozzoli*
Anna Longiave
Anna Salvatori
Emanuela Abriani
Stefano Dallera
Andrea Del Moro
Stefano Lo Re
Roberto Nigro
Alexia Tiberghien
Valerio D’Ercole
Rita Mascagna
Marta Nahon

Viole
Giuseppe Mari*
Thomas Cavuoto
Francesco Lattuada
Eugenio Silvestri
Marcello Schiavi
Clara Garcia Barrientos
Chiara Ludovisi
Federica Mazzanti
Daniele Valabrega
Laura Vignato

Violoncelli
Gianluca Muzzolon*
Gabriele Garofano
Massimiliano Tisserant
Andrea Lysack
Marco Maria Radaelli
Livia Rotondi
Nasim Saad
Andrea Scacchi

Contrabbassi
Francesco Siragusa*
Attilio Corradini
Omar Lonati
Giorgio Magistroni
Michelangelo Mercuri
Alessandro Serra
Fabrizio Buzzi

Flauti
Andrea Manco*
Massimiliano Crepaldi

Ottavino
Francesco Guggiola

Oboi
Guido Ghetti*
Augusto Mianiti

Corno Inglese
Renato Duca

Clarinetti
Aron Chiesa*
Antonio Duca

Clarinetto Basso
Peter Zani

Fagotti
Valentino Zucchiatti*
Nicola Meneghetti
Angela Gravina

Controfagotto
Marion Reinhard

Corni
Danilo Stagni*
Roberto Miele
Salvatore La Porta
Piero Mangano
Giulia Montorsi

Trombe
Francesco Tamiati*
Marco Toro*
Gianni Dallaturca
Nicola Martelli
Dominic Hammett

Tromboni
Daniele Morandini*
Renato Filisetti
Pietro Spina

Tuba
Davide Viada

Timpani
Andrea Bindi*

Percussioni
Gianni Arfacchia
Giuseppe Cacciola
Gerardo Capaldo
Francesco Muraca
Matteo Manzoni

Arpe
Luisa Prandina*
Silvia Vicario

Tastiere
Andrea Rebaudengo*
Takahiro Yoshikawa

* prima parte
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Dalla Stagione 2024/25 Matthias Pintscher è il nuovo Direttore Musicale della Kansas City 
Symphony. Nella stagione 2022/23 ha concluso il suo mandato decennale come direttore 
musicale dell’Ensemble Intercontemporain, l’iconico ensemble parigino fondato da Pierre 
Boulez nel 1980 e vincitore del Premio Polar 2022 dell’Accademia Reale Svedese. Pintscher 
ha continuato e ampliato la coltivazione di nuove opere di compositori emergenti del XXI 
secolo, accanto alle esecuzioni di opere iconiche dell’avanguardia del XX secolo, e ha guidato 
l’Ensemble nella creazione di decine di prime mondiali, nella registrazione di CD e in tournée 
in tutto il mondo. 
La stagione 2023/24 vede il quarto anno di Matthias come Creative Partner della Cincinnati 
Symphony, dove dirige una nuova opera di inti figgis-vizueta, oltre a un video-concerto 
immersivo con Des canyons aux étoiles di Olivier Messiaen. Dirige inoltre anche la Junge 
Deutsche Philharmonie in tournée, dove è Composer-in-Residence. Come direttore ospite 
torna a dirigere l’Orchestra Sinfonica Nazionale della RAI per il Festival Milano Musica, 
l’Orchestre de Chambre de Paris, la NDR di Amburgo, la Indianapolis Symphony, la Milwaukee 
Symphony, la Barcelona Symphony, la Lahti Symphony, la Deutsche Kammerphilharmonie di 
Brema, la Filarmonica della Scala e il Boulez Ensemble di Berlino. Pintscher ha diretto diverse 
produzioni operistiche per la Berliner Staatsoper (Lohengrin e L’olandese volante di Wagner), 
la Wiener Staatsoper (Orlando di Olga Neuwirth) e il Théatre du Châtelet di Parigi. Torna 
alla Staatsoper di Berlino nel 2024 per Violetter Schnee di Beat Furrer.
Conosciuto come uno dei più importanti compositori contemporanei, le opere di Matthias 
appaiono spesso nei programmi delle principali orchestre sinfoniche. Nell’agosto 2021 è 
stato al centro del Suntory Hall Summer Festival con la Tokyo Symphony Orchestra. Il suo 
terzo concerto per violino, Assonanza, scritto per Leila Josefowicz, è stato eseguito in prima 
mondiale nel gennaio 2022 con la Cincinnati Symphony. Dal 2014 è professore alla Julliard 
School ed è pubblicato da Bärenreiter-Verlag.

Direttore

Matthias 
Pintscher

Violino

Ilya 
Gringolts

Ilya Gringolts è sempre alla ricerca di nuove sfide musicali. Nell’estate del 2020, insieme a 
Ilan Volkov ha fondato, con il proposito di promuovere la musica contemporanea, la I&I 
Foundation, che commissiona nuove opere a giovani compositori. 
Gringolts ha iniziato la stagione 2023-24 con un lungo tour di Australia e Nuova Zelanda. 
Ulteriori collaborazioni in questa stagione includono apparizioni con l’Orchestra Sinfonica 
Nazionale Ungherese, la Royal Scottish National Orchestra, la BBC Symphony Orchestra, 
l’Orchestra Filarmonica della Scala e la Filarmonica di Bruxelles. Gringolts si dedica anche al 
repertorio storicamente informato e i nuovi progetti includono i Concerti di Mendelssohn con 
La Scintilla e i Concerti di Sibelius con la Finnish Baroque Orchestra. Presenta in anteprima 
anche nuovi lavori di Lotta Wennäkoski, Chaya Czernowin, Boris Filanovsky e Mirela Ivicevic.
Si esibisce con rinomate orchestre quali Los Angeles Philharmonic, NHK Symphony 
Orchestra, Israel Philharmonic Orchestra, Singapore Symphony Orchestra, Filarmonica Reale 
di Stoccolma, Filarmonica di San Pietroburgo, Deutsches Symphonie-Orchester di Berlino e 
Mahler Chamber Orchestra. 
Ha diretto dal violino la Finnish Baroque Orchestra per la registrazione de Il labirinto armonico 
di Locatelli (2021), vincitrice di un Diapason d’Or e un Editor’s Choice Award della rivista 
Gramophone. 
Primo violino del Quartetto Gringolts, ha riscosso grande successo al Festival di Salisburgo, 
al Festival di Lucerna, al Festival di Edimburgo, al Concertgebouw di Amsterdam, alla 
Philharmonie di Lussemburgo, alla Elbphilharmonie di Amburgo e al Teatro La Fenice di 
Venezia. Musicista da camera molto apprezzato, collabora regolarmente con artisti del calibro 
di Nicolas Altstaedt, Alexander Lonquich, Peter Laul, Aleksandar Madzar, Christian Poltera, 
Lawrence Power e Jörg Widmann. Suona un violino Stradivari (1718 “ex-Prové”).
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Associazione 
Filarmonica della Scala

Fondatore
Claudio Abbado

Presidente
Maurizio Beretta

Presidente onorario
Dominique Meyer
Sovrintendente del Teatro alla Scala

Direttore principale
Riccardo Chailly

Direttore emerito
Myung-Whun Chung

Soci onorari
Daniel Barenboim 
Valery Gergiev
Georges Prêtre
Lorin Maazel 
Wolfgang Sawallisch

Coordinamento artistico
Damiano Cottalasso
Coordinatore artistico
Daniele Morandini
Gabriele Screpis

Direttrice operativa
Hetel Pigozzi

Comunicazione,
ufficio stampa, edizioni
Marco Ferullo

Segreteria artistica
Alessandra Radice

Coordinatore servizi 
musicali e produzione
Renato Duca

Consiglio di Amministrazione 
Carlo Barato
Maurizio Beretta Presidente
Andrea Bindi
Stefano Cardo
Nazzareno Carusi
Damiano Cottalasso Vicepresidente
Maurizio Devescovi
Anna Longiave
Francesco Micheli
Daniele Morandini
Beatrice Pomarico
Severino Salvemini
Gabriele Screpis
Francesco Tagliavini
Marco Toro
Tania Viarnaud
Giuseppe Vita

Collegio dei revisori dei conti
Paolo Lazzati Presidente
Fabrizio Angelelli
Loris Zannoni

Sostenitori
Abate Mario Joseph
Acabbi Carlo Luigi
Achilli Camilla
Acquadro Folci Emilia
Acquistapace Aldo
Agosta Noris
Albera Caprotti Giuliana
Alberici Adalberto e Anna
Alberizzi Fossati Simona
Albert Luigi e Juliana
Alberti Roberto
Albertone Alfredo e Scevola Annamaria
Albinati Alberto
Alleva Guido Carlo
Amori Mosca Emilia
Andreotti Lamberto
Angelelli Fabrizio
Annas Srl
Arrigoni Elisabetta
Astesani Erica
Ballabio Carla
Barbier Randolfi Antonella e Meroni Barbier Giuseppina
Barbieri Oppizzio Milena
Bariatti Stefania
Bartyan Sylvia
Basile Ignazio Giorgio
Bastianini Carnelutti Maria Vittoria e Nicole
Battanta Rita
Bay Matteo Francesco
Bedoni Rosa
Belloni Antonio
Belloni Giancarlo
Beltrami Carla
Benatoff Jacob
Bencini Ascari Enrica
Benedek Giorgio
Bentov Sara Dalia
Berardi Terruzzi Dina
Beretta Ernesto

Beretta Roberto
Bergamasco Beatrice
Bernasconi Fabio
Bernoni Giuseppe
Bertacco Maria Luisa
Bertelè Umberto
Bertoli Sirtori Marina
Bertuzzi Rustioni Milena
Betti van der Noot Allegra e Dino
Bettinelli Curiel Raffaella
Biagi Gloria
Biancardi Giovanna
Bianchi Francesca
Bianchini Barbara
Bianchini d'Alberigo Anna
Blanga Fouques Nicole
Boeri Stefano
Bohm Silvia
Bonadeo Riccardo e Sciaké
Bonadonna Cesare
Bonatti Enrico
Bonatti Kinina
Bonatti Maria Enrica
Bonfardeci Giuseppe
Bongioanni Sofia Maria Pia
Borella Federica
Borra Paola Guglielmina
Borrelli Andrea Manlio Massimo Fabio
Bottoli Luciana
Bottoli Stefano
Boveri Puni Amelia
Bracchetti Andrea
Bracchetti Marco
Bracchetti Roberto
Braga Illa Daniela
Braga Illa Alvise
Braggiotti Gerardo
Brenni-Wiki Sebastiano e Bianca Maria
Brenta del Bono Corinna
Brion Ennio
Bruttini Titta
Buora Carlo
Buzzi Claudio Emilio
Buzzi-Ferraris Cesare
Caccia Dominioni Gregorio
Calabrese Emanuela
Calabrese Gabriella
Calori Gabriella
Caltabiano Vincenzo
Calvasina Antonietta
Camilli Claudio
Cannavale Viola Silvana
Cantalupi Serena

Mecenati
Esselunga Spa
Fondazione Bracco
Prada Bianchi Marina
RF Celada Spa
Rosetti Marino Spa
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Cappa Gregorio
Carli Rossella
Carmagnani Giacomo
Carnelli de Micheli Camerana Antonella
Carpinelli Michele
Cassinelli Cristina
Castelbarco Albani Verri Guglielmo
Castelli Rebay Laura
Castellini Curiel Gigliola
Cattaneo Enzo Sergio Antonio
Cattaneo Maria Pia
Cattaneo Mario
Cavaggioni Introini Gisella
Cavaggioni Lidia
Cavalli Giovanni
Cavallini Tommaso
Cavazzoni Paolo
Cebulli Enrica
Cefis Adolfo
Centro Del Funerale di Gheri Merlonghi Srl
Ceresi Lionel
Cerri Tiziana
Ceschi Caprotti Elisabetta
Chartoff Jenifer Ruth
Chiapasco Matteo Francesco Enrico
Chiesa Elisabetta
Chiodi Daelli Enrico e Alessandra
Ciccarelli Emma Bianca Maria e Lorenza Rotti 
Cima Anna
Cima 1915 Srl
Cimbali Fabrizia
Cimbali Marina
Ciocca Giovanni
Cipolat Letizia
Clavarino Marco
Cocchetto Franca
Codecasa Vittorio
Colasurdo Mario
Collini Tiziana
Colombo Laura Franca
Colombo Mariarosa
Colombo Marina Luisa Anna 
Comitalia - Compagnia Fiduciaria
Confalonieri Fedele
Conti Olivetti Pierenrica
Coretti Monica
Corsi Tettamanti Elisa
Corvi Mora Maurizio
Cremonini Adolfo
Cuneo Gianfilippo
Cuppini Anna
Curti Vittore
Dainotto Antonella

De Carlo Paolo
De Cesare Metcalfe Paul e Gianna
De Hierschel de Minerbi Elena Maria Giuseppina
De Luca Vincenzo Manuelito
De Marini Giacomo
De Mazzeri Margot
Del Favero Margherita
Dell’Orto Gianni e Ostini Rita
Della Porta Rodiani Alessandra
Della Rosa Giampaolo
Dell'Utri Marcello
Di Guida Marco
Di Malta Demuru Leda
Donelli Maria Grazia
Dori Dino
Dragonetti Alessandro
Droulers Patrick
Du Chêne De Vère Elena
Elyopulo Heleni
Ercole Adriana
Etter Federica
Fassati Ariberto
Fausti Pier Luigi
Fedeli Matteo
Fedi Gariboldi Grazia
Feltri Anna
Ferrario Filippo
Ferro Monica
Ferrofino Giuliana
Feruglio Alessandro
Fiorina Riccardo
Fioruzzi Maria Cristina
Fondazione E.A. Fiera Internazionale Milano
Fondazione Res Publica 
Fontana Alberto
Fontana Maria Luisa
Fontana Monica
Formenti Paola Maria
Fossati Alberto
Foti Maurizio Giacomo
Freddi Jucker Adriana
Fregni Fabrizio
Frezzotti Letizia
Frosi Merati Maria
Gaetani d’Aragona Irene
Garbagnati Carlo
Garraffo Mario
Gasparotto Curti Marina
Gatti Simona Maria Teresa
Gerla Francesco
Gerosa Elena
Ghio Ambretta
Ghizzoni Federico

Giannini Mochi Paolo
Giulini Fernanda
Giulini Vittorio
Giussani Stefano
Gnecchi Ruscone Agostini Marina
Gola Nicoletta
Goren Monti Micaela
Gravano Paola Antonia
Grego Claudio
Griffin Wilshire Marva
Groff Milvia
Guasti Federico
Guzzoni Jacopo
Guzzoni Massimo
Hausermann Enrique e Maria Luisa
Heukensfeldt Slaghek Fabbri Alessandra Maria
Investitori SGR Spa
Iacono Gaetana
Iudica Giovanni
Josefowitz Victoria
Kahlberg Annalisa
Katz Zvi
Kuller David Thomas
La Grutta Simonetta
Landriani Guido e Gabriella
Lanza Pier Luigi
Lanzi Annunciata Maria
Lazzati Paolo
Le Van Kim Elisabeth
Lebano Filippo e Goldstein Maria Debellich
Leben Srl 
Lecchi Viviana
Levoni Elisabetta
Levoni Graziella
Libreria Antiquaria Mediolanum 
Lindfors Kristina
Lisi Lanzoni Bianca
Lo Bianco Franca
Locatelli Pompeo 
Lodigiani Maria Giovanna
Lonardi Maria Laura
Longo Marzio
Lopez Rene
Lucchini Pietro Stefano
Luchi Francesca
Maestri Elio
Maestri Enrico Maria
Magnoni Pessina Carla
Maiocchi Gabriella
Maisto Guglielmo
Majnoni d’Intignano Luigi
Malugani Maria Pia
Mameli Giovanni

Manetti Guglielmo
Mangia Rocco
Marchesi Roberto
Marchetti Josepha
Marchetti Piergaetano
Marchiò Angelo e Alessandra
Marcora Anna
Mari Daniela
Mariani Benedetta Thea
Mariani Giada Serenella
Maris Floriana
Marzorati Andrea Attilio Cesare
Marzorati Polar Paola
Massardo Gianni e Marialuisa
Massari Antonella
Massone Maria Consolata
Mattei Silvana
Maveri Donatella
Maveri Maria Gabriella
Maveri Rota Maura
Mazzanti Alessandro
Mazzotta Roberto
Mediaset Spa
Megevand Jacques
Mennillo Andrea e Brunella
Menozzi Massimo
A. Merati & C. Cartiera di Laveno Spa
Mia Srl
Micheli Francesco
Michelozzi Paolo Vittorio
Miglior Stefano
Minder Carl Emil
Mirabella Roberti Marco
Moccagatta Vittorio
Modiano Alfredo Patrizio
Molinari Lidia Caterina
Mondelli Federico
Monti Ilaria
Monti Matilde
Montibelli Fosca
Morano Orsi Noris
Moretti Albino
Moretti di Noia Giovina
Moretti Valentina Ippolita
Morganti Giovanna
Mosca Franco
Napolitano Massimo
Napolitano Perenze Delly
Negrisoli Bellora Anna
Notari Mario
Novelli Michele
Novello Pierluigi
Onado Marco
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Operto Antonella
Origoni della Croce Gian Battista e Chiara
Orombelli Francesco
Oungre Thierry
Pagliani Carlo
Pagliani Filippo
Pancirolli Roberto e Valsecchi Simona
Panzeri Angela
Paolucci Vittorelli Maria Luisa
Paravicini Crespi Luca
Paravicini Crespi Vannozza
Parmigiani Francesca
Pastore Michelangelo
Pavese Giovanni
Pavesi Elisa Maria
Pavirani Golinelli Paola
Pecori Marco e Comelli Carla
Pederzani Pascale
Pella Valeria
Pellati Flavia Maria Franca
Perini Linda
Piccinino Alessandra
Pidi Novello Emma
Pigorini Maria Piera
Piona Carlo
Pirelli Cecilia
Poggiali Barbara
Poli Roberto 
Pomati Francesco
Pontiggia Alessandro
Preda Stefano
Predetti Emanuela
Premoli Droulers Francesca
Prinetti Nicoletta
Properzi Beccaria Incisa di Santo Stefano Emanuela
Quagliuolo Giorgio e Anita
Querci Innocenti Liliana Vera
Ranzi Bianca Maria
Ratti di Desio Pragliola Carla
Rayneri Marco
Rebay Giovanni
Recalcati Angelo
Rettagliata Esmeralda
Reverdini Beno Antonio
Ricci Saraceni Emma
Rimini Cesare
Rindi Fabrizio
Robba Luisa
Rocca Gianfelice
Rodolfi Paola Anita
Romagnoli Silvia Maddalena
Romaniello Armando
Ronzoni Federico 

Rossi Sandron Mercedes
Rosso Anna
Rota Maurella
Roth Luigi
Roveda Federica
Rovetta Arici Maria Cecilia
Ruozi Roberto
Rusconi Clerici Bassetti Elisabetta
Sabbadini Juanita
Sacchi Zei Rossana
Sala Ginepro Martina
Saldarini Floreana
Saltamerenda Elsa
Salvemini Severino
Salvetti Stefano
Salvi Henry Claudia
Sancini Maria Teresa
Sangalli Stefano
Santoli Barbara
Sanzo Salvatore
Sarasso Carlo
Sardi Pacces Silvia
Sarge Srl
Sarto Gianluca
Sartori di Borgoricco Laura
Sbisà Giuseppe e Favretto Sbisà Valentina
Scattaro Guglielmo
Schapira Manuela Vicky
Schiavoni Carlo
Schilling Peter Antonio
Scibetta Luciana e Giuseppe
Scognamiglio Pasini Carlo Luigi
Scolari Codecasa Daniela
Scotti Giancarlo
Seccafieno dall’Ora Giuliana
Severi Sarfatti Sandra
Shammah Claudia
Sigismondi Marta
Sikos Anna
Silva Camilla
Silvio Fossa Spa
Simonetti Amina
Siniramed Paola
Sipcam Italia Spa
Somaini Alessandra
Somaini Antonio
Somaini Francesca
Soncini Sessa Federico
Sordi Massimo
Sozzi Franco
Spinelli Ressi Decio e Cristina
Staffico Monica Cristiana Maria
Stanza del Borgo Srl

Stella Monica
Strada Emanuela Camilla Maria
Studio Associato Rovella
Studio Legale Avv. Ada Odino
Studio Legale Avv. Alberto Santa Maria 
Studio Legale e Amministrativo Zambelli Firpo Meregalli e Associati
Studio Legale Majorana-Fedi
Studio Professionale Associato
Sutti Federico
Targetti Kinda Boguslawa
Tarzia Giorgio
Tecnet Spa
Tedeschi Somaini Anna Laura
Tedone Giuseppe
Tettamanti Eugenio
Tinelli di Gorla Daria
Torelli Francesca
Torrini Flavio
Totah Albert
Tramarin Roberto
Trucchi Francesca
Turri Alessandro
Turri Annamaria
Turri Enrico Luigi Francesco
Valentini Alberto
Ventura Attilio
Verona Antonio
Veroner Franco e Maria Luisa
Viani Giovanni
Villani Alberto e Monica
Villani Roberto ed Elda
Visentin Antonio
Vitale & Co. Spa
Vitali Mazza Camillo
Vivante Anna
Vivante Giacomo
Wachtel Karin
Weber Shandwick Srl
Zaffaroni Lucia
Zambelli Paolo M. e Cocchetti Zambelli Giulia
Zampa Claudio
Zanardi Manfredi
Zani Daniela Alessandra 
Zanolla Alberto e Nadia
Zanotti Annalisa
Zanuso Umberto
Zevi Elisabetta
Zorzoli Pigorini Cenzi
Zuccheri Tosio Giulia
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Soci Orchestra Filarmonica

Abriani Emanuela
Amadasi Matteo
Arfacchia Gianni
Baiocco Giorgio
Barato Carlo
Beluffi Duccio
Bindi Andrea
Bonoldi Lorenzo
Braconi Simonide
Cacciola Giuseppe
Calderoni Maddalena
Capaldo Gerardo
Cardo Stefano
Castano Medina Javier
Cavuoto Thomas
Chiodi Latini Christian
Cibin Rodolfo
Corradini Attilio
Cottalasso Damiano
Crepaldi Massimiliano
Curci Stefano
Dallaturca Gianni
Dallera Stefano
De Angelis Francesco
Ettorre Giuseppe
Faccani Elena
Ferraro Agnese
Garofano Gabriele
Giubileo Marco
Grandi Giuseppe
Groppo Simone
Guggiola Francesco
Imperial Joel
Laffranchini Sandro
Lattuada Francesco
Liviabella Fulvio
Lo Re Stefano
Lonati Omar
Longiave Anna
Lopez Martina
Magistroni Giorgio

Manara Francesco
Manco Andrea
Mangano Piero
Martelli Nicola
Martini Claudio
Marzadori Laura
Mastalli Antonio
Mazzia Olga
Meloni Fabrizio
Meneghetti Nicola
Mercuri Michelangelo
Mianiti Augusto
Miele Roberto
Milani Filippo
Miseferi Roberta
Montorsi Giulia
Morandini Daniele
Muraca Francesco
Muzzolon Gianluca
Negro Leila
Nicotra Claudio
Nigro Roberto
Ogasawara Kaori
Paciello Giovanni
Parretti Roberto
Pascoletti Daniele
Pecolo Andrea
Pedrani Emanuele
Persichilli Alfredo
Piciri Suela
Pidoux Maxime
Polidori Massimo
Pomarico Cosma Beatrice
Porfidio Gabriele
Prandina Luisa
Reinhard Marion
Salvatori Anna
Sangalli Luciano
Screpis Gabriele
Serra Alessandro
Sheshaj Enkeleida

Sheshi Estela
Silvestri Eugenio
Siragusa Francesco
Sossai Dino
Staneva Evguenia
Tagliavini Francesco
Tamiati Francesco
Tiberghien Alexia
Tisserant Massimiliano
Toro Marco
Tsuchihashi Eriko
Turconi Gianluca
Urso Emanuele Giovanni
Van Eikema Corinne
Vantaggio Valerio
Viero Gianni
Zakharova Olga
Zanoni Lucia
Zoni Marco
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ENERGY 
MEETS REALITY

www.rosettimarinogroup.com

 Sala Shakespeare

Progetto didattico musicale per le scuole primarie milanesi

Fiaba musicale per voce e orchestra
musica di Sergej Prokof’ev

versione italiana in rima di Luigi Maio

Filarmonica della Scala
Alessandro Ferrari maestro concertatore

Luigi Maio musicattore

22 marzo
ore 11:30 e ore 14:30 

per le scuole

23 marzo
ore 15:00

aperto al pubblico
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UniCredit promuove le arti e la cultura in quanto motore di sviluppo sostenibile, 
sociale ed economico. La musica, un'antica forma d'arte, unisce persone di culture 
diverse. Come Gruppo internazionale, siamo convinti che sostenere la musica sia 
importante - in Italia come all'estero.
UniCredit è orgogliosa di affiancare come Main Partner la Filarmonica della Scala per 
il 20° anno consecutivo e di accompagnarla in tutte le sue attività, dalla Stagione di 
concerti in Teatro alle tournée internazionali, ai progetti di Open Filarmonica fino 
alle produzioni discografiche. Grazie alla condivisione di obiettivi comuni, UniCredit 
e la Filarmonica hanno costruito nel tempo una solida partnership, che ha coinvolto 
un pubblico sempre più ampio e nuovo in esperienze musicali di grande impatto e 
in rilevanti progetti di solidarietà. Attraverso le attività della Filarmonica, simbolo 
dell’eccellenza italiana anche per il suo impegno nel sociale, UniCredit esprime, in linea 
con la sua natura paneuropea, la vicinanza alle comunità in cui opera, promuovendone 
il benessere e la coesione.

UniCredit is proud to support arts and culture as an engine of social, economic and 
sustainable development. Music, an ancient art form, unites people across different cultures. 
As an international group, we believe that supporting music is important – in Italy and 
abroad.
UniCredit is proud to be the Main Partner of the Filarmonica della Scala for the 
20th consecutive year, supporting all its activities: from the concert season at La Scala 
to international tours and from the Open Filarmonica projects to record productions. 
UniCredit and Filarmonica have built this strong partnership thanks to shared objectives, 
working together to engage a new and broader audience in exciting musical experiences 
and major charity initiatives. The world-class Filarmonica orchestra, a symbol of Italian 
excellence, is deeply committed to social issues, embodying UniCredit's pan-European 
aim to strengthen bonds with its communities, helping to improve quality of life and 
togetherness.

UniCredit & Filarmonica della Scala
un comune impegno per la musica
a shared commitment to music



Main Partner

Associazione Orchestra Filarmonica della Scala
Piazza Armando Diaz 6, 20123 Milano, Italia 
Tel. +39 02 7202 3671 - www.filarmonica.it


