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contemporaneità visionaria della scena del laghetto altro non sono che le richieste 
non esaudite dei personaggi. Essi forse raccontano una storia che non riesce ad essere 
tutta compresa nel solo linguaggio teatrale. Per il resto abbiamo cercato di seguire le 
“dittatoriali” didascalie di Pirandello, vestendo in modo diverso, e addirittura in epoche 
diverse, personaggi ed attori, illuminandoli in modo opposto, non perdendo occasione 
per sottolineare il carattere “alieno” dei personaggi. Abbiamo invece deciso di ignorare le 
didascalie descrittive e realiste su arredi e atmosfera di palcoscenico immergendo il tutto in 
un clima più sobrio e crudele, ricordando sempre l’immortale saggio di Macchia su Pirandello 
o la stanza della tortura. Spero di indurre ad una rilettura scenica e letteraria di un testo che 
parla ancora oggi alla nostra coscienza contemporanea e ci invita a farci le domande più 
importanti e terribili sulla natura, il significato, l’essenza stessa della nostra esistenza. 

Durante questo allestimento è venuta improvvisamente a mancare la madre di mia moglie 
Francesca, Letizia Bossiner Adilardi. Una donna forte, solare, dignitosa che mi è stata accanto con 
affetto per 34 anni, quasi una vita, seguendo con partecipazione e apprensione l’alternarsi della mia 
carriera, tipica del nostro mestiere. Mi piace salutarla da queste pagine con la profonda tenerezza 

che si porta ad una persona centrale della propria vita.

Luca De Fusco 

NOTE DI REGIA

Sei personaggi in cerca d’autore è forse il più importante testo teatrale del Novecento. 
Anticipa l’arte concettuale, l’esistenzialismo, lo straniamento, rompe lo schema secolare 
della finzione naturalistica. Fu accolto con esito incerto e tempestoso nella prima a Roma 
del 1921 e non poteva essere diversamente visto che questa opera proveniva dal futuro, 
anticipando i tempi in modo clamoroso, come se La carriera di un libertino di Stravinsikij 
fosse andata in scena nel ‘700. Quando si affronta un tale capolavoro e si dispone di 
una compagnia come la nostra, capitanata da un gigante come Eros Pagni, ho sempre il 
timore che un eccesso di interpretazione dia l’impressione al pubblico di un regista che 
vuole anteporsi al testo e allo spettacolo. È anche vero che non esistono interpretazioni 
neutre. D’altra parte questi sei personaggi che provengono da un altro mondo e che non 
perdono occasione di sentirsi rinfacciata dal capocomico la irrappresentabilità della loro 
storia mi sono subito apparsi come gli attori di Woody Allen che escono dallo schermo 
in Brodway Danny Rose dato che la loro vicenda, così piena di ricordi, di visioni, di 
particolari di splendente importanza mi ha subito fatto pensare ad una trama che si presta 
ad essere rappresentata più attraverso l’occhio visionario del cinema che tramite quello 
più concreto del teatro. 
Ho quindi proseguito il lavoro di contaminazione tra teatro e video, iniziato proprio 
con un Pirandello (Vestire gli ignudi, 2010) e continuato poi negli anni più recenti con 
le mie regie realizzate per il Mercadante, e ho cercato di dare ai sei personaggi ciò 
che chiedono invano al regista. L’apparizione surreale dei cappellini per l’evocazione 
spiritica di Madama Pace, i tremendi e morbosi particolari della scena del bordello, la 







IL DEMONE DELL’ESPERIMENTO

I sei personaggi pongono il problema dell’attraversabilità delle arti. Sono ibridi, nati a 
cavallo tra novella e dramma, la loro vicenda non rispetta integralmente le esigenze del 
teatro. Dovevano essere predestinati al romanzo, sono approdati al teatro, cercando 
un autore, e smaniano per avere vita artistica, vi deve essere stata addirittura una 
gestazione cinematografica della loro natura. Provengono, infatti, da un esperimento 
che è il loro segreto e il loro limite formale, cioè un rapporto recondito con una fase 
germinale dell’arte cinematografica. L’autore ha rifiutato la trama naturalistica del loro 
dramma, perché la storia sembrava la materia di un drammone cinematografico. 

Molti comportamenti sarebbero più adatti al cinema: i sottovoce non teatrali, il 
frazionamento delle didascalie, la scomposizione della scena, l’indicazione di primi 
piani e l’astrazione di dettagli del corpo, le azioni simultanee o i cambi repentini 
d’ambiente, l’eccesso di antefatti. Questa è la colpa estetica della ragion d’essere dei 
sei personaggi. L’aberrazione subita in seguito al contatto con il cinema rende il loro 
narcisismo insopprimibile e la loro vicenda inadeguata per i mezzi teatrali. Quando 
adesso vogliono vivere la scena e fare la scena, i sei personaggi rinviano all’eventualità 
di un cinema parlante, in un’epoca in cui il cinema era ancora muto e in cui l’ipotesi 



avveniristica di un cinema parlante era vista come una minaccia per il teatro. Per 
Pirandello è una relazione incestuosa quella che si instaura tra teatro e cinema. Il 
peccato estetico che sta all’origine di questo intreccio è un atto di pervertimento del 
teatro e di concubinato estetico con la nuova Musa, ancora in evoluzione.  
Il cinema è una trama astrale ed eterica per “rappresentare il pensiero”, e i sei 
personaggi nascono e si muovono e agiscono prima di tutto nel pensiero dell’autore 
(si supera la fenomenologia medianica della manifestazione dei pensieri, altrimenti in 
scena basterebbero solo gli attori ad agire da medium dei personaggi invisibili, e lo 
spettacolo si risolverebbe in una trans spiritica). Pirandello intuisce nel cinema il potere 
di mettere in crisi la rappresentazione e la possibilità inedita di rendere il dinamismo 
della mente, la moltiplicazione dei punti di vista, le facce della realtà manifesta e 
immanifesta, l’espansione dei fatti, ma teme che il cinema possa divenire parlante e 
surrogare il teatro, diffida di un cinema che ha la presunzione teatrale della parola. 
Il film parlante, in quanto contraffazione del teatro, abolirà il teatro. Pertanto, se i sei 
personaggi, autosufficienti, semoventi e parlanti (a parte le due figure mute di bambini 
pacificamente aderenti al cinema muto), hanno una contaminazione cinematografica, 
sono dei calpestatori del teatro (come calpestatori di un tempio), la loro irruzione in teatro 
è nociva. Il peccato maggiore del cinema sarà, per Pirandello, quello di voler scimmiottare 
il teatro e fare il verso al teatro. I sei personaggi nascondono il germe di questa devianza, 
sono in rapporto con la nuova Musa, che è figliastra dell’arte scenica. L’incesto estetico fra 
la patriarcalità del teatro e la natura figliastra del cinema è all’origine della loro colpa, che 



e tanto meno in Italia. Essi si sono installati nel teatro come una capziosità, simulando 
di essere teatrali. In questo senso sono un’anomalia per il teatro. Non soddisfatti della 
loro ultra-fisicità, agognano una vita teatrale, ma senza sottomettersi alle restrizioni del 
palcoscenico. L’accettazione di una fisiologia teatrale è insulsa ai loro occhi, hanno un’idea 
autoreferenziale di incarnazione, che appartiene all’arte cinematografica, perciò voler vivere 
in scena il proprio dramma è solo un vecchio rigurgito di voluttà melodrammatica.

Gianni Garrera

è quella di una pre-esistente comunione con il cinema. Le vicende, la modalità del flusso 
vitale, l’illustrazione degli ambienti, i quadri visivi, le mutevoli situazioni, la moltiplicazione 
e simultaneità delle scene, rivelano la predeterminazione cinematografica e i vantaggi 
narrativi delle nuove forme espressive. Soprattutto i sei personaggi anticipano la chimera 
del cinema di diventare parlante in modo naturale, senza trucchi, senza marchingegni. 
Altrimenti il cinema, spiega Pirandello, è sostanzialmente ventriloquo. Le labbra di quelle 
grandi immagini in primo piano si muovono a vuoto perché la voce non esce realmente 
dalla loro bocca, ma viene fuori artificialmente da un altoparlante. La voce è solo quella di 
un corpo vivo che la emette e nel film non ci sono i veri corpi degli attori come a teatro, 
ma la diavoleria delle loro immagini fotografate in movimento.  
Eppure la forma plasticizzata è la più duratura e inconfutabile delle realtà, il personaggio in 
pellicola non ha nemmeno bisogno, come il personaggio teatrale, di cicli di reincarnazione 
in attori di generazioni diverse, anzi, nel caso dei sei personaggi, l’eventualità in scena di 
essere incorporati è repellente e ridicola. Essi pretendono di inscenare se stessi, vi è in 
essi un falso imperativo d’incarnazione. La loro autosufficienza provoca la deformazione 
degli strumenti deputati a esprimerli, non vogliono sottomettersi alla mortificazione di 
sudditanza nei confronti degli attori di teatro, sono già ideoplastici, perché in essi l’idea si 
è realizzata fisiologicamente. Per Pirandello è l’America il luogo in cui si svilupperanno le 
nuove forme. In Europa la vita teatrale seguitano a farla i morti, ciò impedisce ogni nuovo 
movimento vitale, pertanto i sei disgraziati dovrebbero andarsene in America, presso il gran 
teatro della cinematografia, a cercare un altro autore, per loro non c’è autore in Europa 



LA CRITICA

Nell’allestimento di Luca De Fusco […] appare oltremodo convincente la scelta 
di spingere quella separazione tra attori e Personaggi fino alla più estrema 
soluzione: prima ancora della loro apparizione in scena, i Personaggi vengono 
infatti proiettati sul fondale come enormi presenze spettrali, in bianco e nero. 
E anche sul palco il blocco scultoreo di quelle lugubri figure resterà sempre 
separato dal resto, e sempre illuminato da una luce livida che contrasta con 
quella puntata sugli attori, così come i costumi segnano una netta opposizione 
cromatica. Una scelta, questa di De Fusco, che trasforma quelle presenze in una 
definitiva ipotesi di scena intesa come proiezione mentale, e pertanto anche il 
discorso sulla «crisi» del teatro tradizionale che il capolavoro del drammaturgo 
siciliano sviluppa, trova qui conferma nelle videoproiezioni che alludono 
alla vicenda dei Sei, rappresentata come un cupo melodramma del cinema 
muto degli anni Venti, con il ricorso cioè a un altro linguaggio, più idoneo a 
materializzare quei fantasmi, quei ricordi, quelle visioni. […] La regia di De Fusco, 
accurata e rigorosa, è improntata a una fedeltà al testo quasi reverenziale, come 
uno scrupoloso atto d’amore nei confronti di un’opera che rimane ancora per 
chiunque le si accosti un cimento difficilissimo da affrontare, sia per i registi che 
per gli attori. 
[Fabrizio Coscia, Il Mattino, 27 ottobre 2017]

Luca De Fusco e la sua Compagnia, capitanata da un eccellente Eros Pagni, 
hanno costruito uno spettacolo di pregevole fedeltà d’intenzioni e prudentissime 
quanto rispettose invenzioni, che lo spingono senza forzature di sorta verso 
temperature dei nostri anni, mantenendo però intatte distanze e percorsi propri 
del dettato pirandelliano. Così l’apparire dei “personaggi” come fossero immagini 
di un film che si fa verità, è sussulto seducente che non impedisce poi agli attori 
di giocare a pieno il percorso dei dubbi inquieti dei loro personaggi. 
Bisognerà aggiungere che con Eros Pagni che ancora una volta conferma 
con forza la sua dimensione d’attore grande del nostro tempo, c’è in scena un 
gruppo in bel concertato di voci e tensioni, e bisognerà dire almeno di Gaia 
Aprea, figlia disperata e nervosa costretta a una puttanizia feroce, di Paolo 
Serra, vanitoso regista da manuale, e di Federica Granata, la madre in lutto 
inorridito, esemplari nel dare forza originale e grande ai loro personaggi tanto 
rischiosamente noti e vissuti. Riescono a sorprendere. Ma la sorpresa grande 
ancora una volta è nel “cameo” singolare ed eroico con cui Angela Pagano ci 
restituisce una inimmaginabile, e fino ad ora mai immaginata “Madama Pace”.  
[Giulio Baffi, Napoli | Repubblica.it, 28 ottobre 2017]

La regia, di alta ispirazione, si caratterizza come un sogno a occhi aperti che 
appare e scompare elevandosi a livello di un incubo. Dato che tra l’eccezionale 
prova di Pagni e l’alto tormento tragico di Aprea la tragedia si conclude e 
si riapre in eterno tra l’assenso entusiastico del pubblico per lo splendido 
concertato di tutta la compagnia, guidata dalle stupefacenti coreografie di 
Alessandra Panzavolta che ne fanno uno degli spettacoli più interessanti della 
stagione. 
[Enrico Groppali, Il Giornale, 29 ottobre 2017]

Tutto in questo allestimento, amorevolmente curato nella scenografia spoglia 
di Marta Crisolini Malatesta, nelle luci di Gigi Saccomandi, nelle musiche di 
Ran Bagno, è subordinato, come nelle nostre sale non sempre accade, alla 
parola. Parola che si impone all’attenzione con una perentorietà continuamente 
sostenuta sin da quando le dà voce un intenso, calmo e determinato Eros Pagni 
come il dolente Padre della tragica famiglia. Di Pagni, ammirevole come sempre, 
qui spicca la composta monumentalità fatta di energia dominata: grande prova, 
alla cui altezza si colloca la tormentata, irrequieta Figliastra di Gaia Aprea. Ma 
tutta la numerosa compagnia è da elogiare. 
[Masolino d’Amico, La Stampa, 6 novembre 2017]

Il punto di forza di questa messa in scena dei Sei personaggi in cerca d’autore 
[…] è l’apparizione: che è disperata apparizione, è epifania dolorosa. […] Luca 
De Fusco ha creato questa apparizione e ne sostiene la disperata volontà di 
durare e resistere con una regia che fonde teatro e cinema. […] Un Eros Pagni 
da antologia, severo e duro, una guida addolorata e aspra come un Caronte che 
deve esserlo per condanna e dovere, supportato da attori che si muovono quasi 
ritualmente, e da una Gaia Aprea ogni volta più brava. 
[Roberto Mussapi, Avvenire, 30 novembre 2017]
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