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Un altro mondo è possibile 

Il romanzesco come voce del nostro tempo, deriva del contemporaneo, punto di coagulo delle 
tensioni e delle fragilità odierne. La nuova stagione del Teatro Nazionale di Napoli, si apre 
all’insegna di un romanzo-totem della letteratura italiana: Ferito a morte. Un libro scritto nella 
luce, lo ha definito Domenico Starnone, un poema romanzesco del tempo marino, fatto di idee 
liquide e d’immersioni, di tempi mescolati e sincronici, scritto da un “europeo scontento”, 
Raffaele La Capria, un borghese insoddisfatto di come era stata sin lì rappresentata la sua classe 
sociale. La descrizione minuziosa di gesti, abitudini, linguaggi, luoghi della borghesia napoletana 
apre nel romanzo finestre spalancate su un mondo restio ad autorappresentarsi. Ma mettere in 
scena la borghesia sonnolenta dei Circoli Nautici vuol dire per La Capria criticarla spietatamente 
dall’interno (anche e soprattutto con l’uso della satira). Per scriverlo La Capria usa una tecnica 
compositiva per tasselli mobili, nel cui gioco a incastro i vari pezzi suscitano l’immagine di 
una figura in continuo movimento e metamorfosi. Pubblicato nel 1961, il romanzo non ha mai 
smesso di essere letto, divenendo, fatto raro, fin da subito un classico. Vi si tiene insieme tutto 
il repertorio della vita: “il dolore, lo sfottò, l’amore, la depressione, il tono lirico, i giochi verbali, 
le vie vere di Napoli, le parole del dialetto, l’ignoto, il selvatico Meridione, gli affascinanti-
ostili settentrionali, il torpore dei corpi, il megalomane sperpero di energia per raggiungere 
obiettivi o primati futili, la logorrea ora patetica ora tragica, il gusto di rappresentarsi più che di 
cercare di essere, la tendenza a sfottere a sangue qualsiasi tentativo di essere un napoletano 
diverso”, come dice ancora benissimo Starnone. E c’è un affollarsi di voci che si intrecciano su 
piani temporali differenti e convergono verso un punto di fuga irraggiungibile della vita e della 
Storia. Per me che ne sarò il regista, affiancato nella drammaturgia da un grande scrittore come 
Emanuele Trevi, e da attori come Andrea Renzi, Paolo Cresta, Giovanni Ludeno, Gea Martire, 
Paolo Mazzarelli, Aurora Quattrocchi, Marcello Romolo, è l’occasione per un teatro in cui osare 
strade diverse, affidato a un linguaggio che dia conto dello spaesamento che da sempre è al 
centro della nostra vita. 
Questa scelta del romanzesco come tonalità privilegiata per intercettare la contemporaneità è la 
linea che caratterizza le altre produzioni previste in questa stagione per la quale abbiamo scelto 
come frase chiave Un altro mondo è possibile, a evidenziare la grande promessa del teatro in 
ogni tempo. E dunque, proseguendo il progetto a lei dedicato, Mario Martone metterà in scena 
un altro testo inedito di Fabrizia Ramondino, Stanza con compositore, donne, strumenti musicali, 
ragazzo.Un bellissimo testo intriso di autobiografia e invenzione poetica. E ancora nella stessa 
linea sono da citare Il segreto del talento di Valeria Parrella, per la regia di Paolo Coletta, e La 
compagnia del sonno, di Roberto Alajmo, per la regia di Armando Pugliese. Segno della speciale 
attenzione da noi riservata alla scrittura contemporanea. Ovviamente non mancano i classici 



rivisitati: l’Otello messo in scena da Andrea Baracco, con Lucia Lavia e Federica Fracassi, il Don 
Chisciotte di Alessio Boni, il Cyrano de Bergerac di Arturo Cirillo, Il giardino dei ciliegi di Rosario 
Lisma. Un classico contemporaneo è invece Il crogiuolo di Arthur Miller, messo in scena da 
Filippo Dini. È presente ancora una volta, ed è un nostro vessillo, la voce inconfondibile di Emma 
Dante con il suo struggente e bellissimo Misericordia.
Tra le operazioni di segno musicale abbiamo il Lazarus di David Bowie e Enda Walsh, ideato 
da Valter Malosti; Cado sempre dalle nuvole. Cantare Pasolini spettacolo diretto da Francesco 
Saponaro e interpretato da Claudia Gerini e Mauro Gioia; Scalo marittimo di Viviani, per la regia 
di Giuseppe Miale di Mauro con Francesco Di Leva e la direzione musicale di Mario Tronco, 
direttore dell’Orchestra di Piazza Vittorio. 
Tra le novità, l’inaugurazione del San Ferdinando è affidata a La zattera di Géricault di Carlo 
Longo, per la regia di Piero Maccarinelli. Non poteva poi mancare Libidine violenta di Enzo 
Moscato, una presenza costante della nostra programmazione, e la ripresa di Tavola tavola, 
chiodo chiodo..., lo spettacolo di Lino Musella che continuiamo a riproporre nel segno 
dell’Eduardo politico. Come pure, una speciale riflessione civile sul teatro è L’arte della 
commedia, uno dei testi chiave della produzione del grande drammaturgo, qui affidato alla regia 
di Fausto Russo Alesi, prodotto in collaborazione con la Elledieffe di Carolina Rosi. 
Last but not least, lo spettacolo di una delle personalità più geniali della scena e del cinema 
napoletano, Antonio Capuano, con il suo T&P - Totò e Peppino. 
Come si vede, è proprio vero, un altro mondo è possibile.

                                                                                                                    	 Roberto Andò



7 > 12 marzo | Teatro San Ferdinando  
LA MORTE E LA FANCIULLA

14 > 19 marzo | Teatro Mercadante 
IL GIARDINO DEI CILIEGI - Commedia in quattro atti

28 marzo > 2 aprile | Teatro Mercadante 
LA GIOIA

13 > 23 aprile | Teatro San Ferdinando  
LA COMPAGNIA DEL SONNO

19 > 30 aprile | Teatro Mercadante 
MISERICORDIA

3 > 14 maggio | Teatro Mercadante 
LAZARUS

4 > 14 maggio | Teatro San Ferdinando  
STANZA CON COMPOSITORE, DONNE, STRUMENTI MUSICALI, RAGAZZO

RIDOTTO

21 > 27 novembre  
OMISSIS

13 > 18 dicembre 
IL TEMPO DI UNA FESTA - Appunti per una morte dolcissima

12 > 22 gennaio  
GAETANO COSICOMÈ

2 > 12 febbraio 
PERSONAECORE

23 febbraio > 5 marzo 
PICTURES

16 > 26 marzo  
MEDEA

29 marzo > 2 aprile 
IN NOME DELLA MADRE

18 > 23 aprile  
L’APPARTAMENTO 2B

29 aprile > 7 maggio 
ASSASSINA

19 > 30 ottobre | Teatro Mercadante 
FERITO A MORTE

27 ottobre > 6 novembre | Teatro San Ferdinando  
LA ZATTERA DI GERICAULT 

15 > 20 novembre | Teatro San Ferdinando  
LIBIDINE VIOLENTA 

16 > 27 novembre | Teatro Mercadante 
T&P - Totò e Peppino

22 > 27 novembre | Teatro San Ferdinando  
SETTIMO SENSO - Moana Pozzi

29 novembre > 4 dicembre | Teatro Mercadante 
IL CROGIUOLO

1 > 11 dicembre | Teatro San Ferdinando  
TAVOLA TAVOLA, CHIODO CHIODO…

6 > 11 dicembre | Teatro Mercadante 
OTELLO 

26 dicembre > 8 gennaio | Teatro San Ferdinando 
SCALO MARITTIMO

10 > 15 gennaio | Teatro San Ferdinando 
ITALIA - BRASILE 3 A 2  - Il ritorno

18 > 29 gennaio | Teatro Mercadante  
CADO SEMPRE DALLE NUVOLE - Cantare Pasolini 

26 gennaio > 5 febbraio | Teatro San Ferdinando  
IL SEGRETO DEL TALENTO - Le gazze ladre

10 febbraio | Teatro Mercadante 
UN’ULTIMA COSA - Cinque invettive, sette donne e un funerale

15 > 26 febbraio | Teatro Mercadante 
DON CHISCIOTTE

16 > 26 febbraio | Teatro San Ferdinando  
L’ARTE DELLA COMMEDIA

1 > 12 marzo | Teatro Mercadante 
CYRANO DE BERGERAC
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di Raffaele La Capria
adattamento Emanuele Trevi
regia Roberto Andò

FERITO  
A MORTE

Roberto Andò porta in scena il capolavoro 
di Raffaele La Capria, Premio Strega nel 
1961, in una versione teatrale firmata da 
Emanuele Trevi: romanzo sulla lotta tra 
natura e storia, sugli amori mancati, sui 
ritorni e i rimpianti, ma anche capolavoro 
di stile, suono e musica in cui, come 
ammette l’autore, «il vero protagonista è il 
tempo: il tempo della giovinezza».

«Perché un romanzo per fare teatro?» 
scrive Roberto Andò in una sua nota. 
«Come si fa in teatro a rendere il continuo 
sfumare di sensazioni, ambienti, volti, 
voci che scolorando dall’uno all’altro 
s’inabissano nella luce o nella trasparenza 
dell’acqua del mare? Come si fa a 
dar conto del sentimento con cui ci 
separiamo dall’intensità insopportabile di 
ciò che abbiamo vissuto, decantato dal 
lampeggiare insistito del ricordo? È una 
sfida, un azzardo forse, ma vale la pena di 
correrne i rischi. Il romanzesco rappresenta 
la possibilità concreta di acciuffare il tema 
dei temi del teatro: il fuggevole. 
E forse il grande tema del romanzo di 
questo meraviglioso scrittore, Raffaele La 
Capria, è proprio quel continuo sfumare 
in cui la vita perde ogni presunzione 
di forma solida e diviene per sempre 
evanescente e liquida. In questa 
indeterminatezza è possibile accogliere 
in modo apparentemente disordinato il 
flusso delle voci e dei volti e riconsiderarne 
il messaggio cifrato. E probabilmente 
quello che più mi attrae, da scrittore e 
uomo di teatro, in Ferito a morte è proprio 
“il tentativo riuscito di raccontare la vita 
che succede prima ancora che diventi 
racconto, e la malinconia di raccontarla 
quando ormai lo è diventata”, come scrive 
Starnone». 

[M FISSO]

19 > 30 ottobre 
Teatro Mercadante

FERITO A MORTE 
 
di Raffaele La Capria
adattamento Emanuele Trevi
regia Roberto Andò

con Andrea Renzi 
Paolo Cresta, Giovanni Ludeno, Gea Martire, 
Paolo Mazzarelli, Aurora Quattrocchi,  
Marcello Romolo

Matteo Cecchi, Clio Cipolletta,  
Giancarlo Cosentino, Antonio Elia,  
Rebecca Furfaro, Lorenzo Parrotto,  
Vincenzo Pasquariello, Sabatino Trombetta, 
Laure Valentinelli  
e con la partecipazione in voce di Tim Daish

scene e luci Gianni Carluccio
costumi Daniela Cernigliaro
video Luca Scarzella
suono Hubert Westkemper
coreografie Luna Cenere
aiuto regia Luca Bargagna

produzione  
Teatro di Napoli - Teatro Nazionale,  
Fondazione Campania dei Festival,  
Emilia Romagna Teatro ERT / Teatro Nazionale, 
Teatro Stabile di Torino - Teatro Nazionale



LA ZATTERA  
DI GERICAULT

27 ottobre > 6 novembre 
Teatro San Ferdinando 

LA ZATTERA  
DI GERICAULT
 
di Carlo Longo 
regia Piero Maccarinelli

con (in ordine di apparizione) Lorenzo Gleijeses, 
Francesco Roccasecca, Claudio Di Palma,  
Nello Mascia, Anna Ammirati
 
scene e luci Gianni Carluccio
costumi Zaira de Vincentiis
musiche Antonio Di Pofi
aiuto regia Manuel Di Martino

produzione  
Teatro di Napoli - Teatro Nazionale

Nel 1819, il ventottenne Théodore Géricault 
termina la sua opera più famosa La zattera 
della Medusa, scatenando uno scandalo 
politico per l’aperta accusa di inefficienza 
verso la monarchia appena restaurata. Il 
dipinto raffigura i naufraghi abbandonati 
su di una zattera, al largo delle coste del 
Senegal, dal vigliacco e incompetente 
comandante della nave, messo a capo della 
“Meduse” unicamente per la sua passata 
fedeltà alla monarchia. Ma quella Zattera 
non rappresenta solo la Francia alla deriva 
dopo la caduta di Bonaparte o la terribile 
agonia dei superstiti al naufragio della 
fregata Meduse, ma il naufragio della vita 
stessa dell’artista, in una storia d’amore 
proibita e disperata.

Al Louvre di fronte alla Zattera della Medusa 
di Géricault c’è sempre una gran fila.  
Tre anni impiegò Géricault a completare il 
quadro che venne mostrato al pubblico per la 
prima volta al Salon di Parigi nel 1819. 
Il re Louis XVII intuì che il naufragio dipinto 
non sarebbe certo stato quello di Géricault. 
Il testo di Longo segue il percorso dell’artista 
ma al contrario. Dall’esposizione dell’opera 
terminata si risale alla sua giovinezza ai 
complicati rapporti con gli zii in un percorso 
esistenziale e artistico di grande fascino. 
Rabbia, delusione amorosa, indignazione 
civile e politica, totale incertezza del proprio 
destino, ci accompagnano in questo percorso 
che per molti versi sfiora la contemporaneità 
quando la zattera si fa emblema delle 
navi dei migranti nel nostro Mediterraneo. 
Ma fortissima è la centralità del percorso 
dell’artista fra amici e nemici, complici e 
no. Un viaggio a rebours nella complessità 
della creazione artistica che si fa specchio 
deformante della società. 

di Carlo Longo 
regia Piero Maccarinelli [SF FISSO] [M A SCELTA]



LIBIDINE  
VIOLENTA

15 > 20 novembre
Teatro San Ferdinando 

LIBIDINE VIOLENTA
 
testo e regia Enzo Moscato

con Giuseppe Affinito, Luciano Dell’Aglio,  
Tonia Filomena, Domenico Ingenito,  
Emilio Massa, Enzo Moscato, Anita Mosca 

scene Luigi Ferrigno
costumi Dario Biancullo

produzione  
Teatro Metastasio di Prato,  
Teatro di Napoli - Teatro Nazionale,  
Casa del Contemporaneo

Esponente di spicco di quella che 
negli anni Ottanta è stata definita la 
nuova drammaturgia napoletana, Enzo 
Moscato è autore, regista, attore del 
suo teatro. Con una solida formazione 
filosofica e più di quarant’anni di attività 
alle spalle, nei suoi lavori combina la 
tradizione drammaturgica napoletana 
con il pensiero di autori e teorici del 
Novecento. La sua scrittura “contaminata” 
e inconfondibilmente personale è capace 
di farsi materia e scena, di scavare 
profondamente nelle viscere e nell’animo 
umano, di farsi espressione della fragilità 
concreta e metaforica del corpo di Napoli.

Libidine violenta nasce come 
tradinvenzione, per usare l’accezione 
tipicamente moscatiana del “reinventar 
tradendo” un antecedente simbolo/segno 
della (sua) tradizione teatrale, del teatro 
dell’autore-attore franco-argentino 
Copì: raffinato cuoco e imbonitore 
eccentrico delle proprie abbuffate di 
parole, gran maestro e cerimoniere del 
rito autocannibalico (e, per sé stesso, 
comico) dello “scriversi” a teatro per 
“rimangiarsi” tutto in un boccone dinanzi 
allo spettatore esilarato, del passaggio  
dalla drammaturgia alla corporalizzazione 
di fonemi, semantemi, segni, discorsi, 
un evento di per sé “altro”, nuovo, 
contradditorio al solitario atto di sintassi 
e di retorica. Una sorta di “passpartout”, 
legittimo, al delirio. 

testo e regia Enzo Moscato [SF A SCELTA] [M A SCELTA]
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Omaggio a Samuel Beckett 
testo e regia Antonio Capuano

T&P  
TOTÒ E PEPPINO

Antonio Capuano, sceneggiatore e regista 
di numerosi successi cinematografici, 
torna al teatro con un suo nuovo testo 
che, attraverso due figure mitiche 
dell’immaginario teatrale e cinematografico 
italiano, Totò e Peppino, vuole rendere 
omaggio al genio di Samuel Beckett. 

Antonio Capuano parla dello spettacolo alla 
sua maniera: «Una volta, Totò e Peppino si 
misero in scena, essi stessi, in una pièce di 
un autore contemporaneo che, si diceva, 
facesse un Teatro assurdo… Purtroppo 
non si è mai saputo né quando né dove la 
realizzarono. L’unica cosa che si sa è il nome 
dell’autore di quella pièce. Samuel Beckett. 
In verità, né Totò, e tantomeno Peppino, lo 
conoscevano, né avevano letto niente di 
lui, ma sentivano il suo nome sempre “sulla 
bocca di tutti”. Dicevano che le cose che 
scriveva, erano… come fossero di un teatro 
“assurdo”… Erano tali e tante le chiacchiere, 
che a Totò, incuriosito, un giorno venne lo 
sfizio di leggere uno di quei testi e, per caso, 
gli capitò tra le mani Finale di partita. Si 
dice che, arrivato all’ultima pagina, chiuse il 
libro e disse “Mi si confà”. Lo misero subito 
in scena, come dicevo, ma in un teatro 
sperduto, magari in qualche palude, ma 
nessuno lo vide.  
Di tempo ne è passato da allora. Assàje. 
In tutto questo tempo, io che sono sempre 
stato del Principe un devoto suddito e un 
fedelissimo servo, ma anche di Peppino, 
ho cercato, sempre le tracce di quel mitico 
spettacolo. Per un periodo la notte non 
riuscivo a dormire. Mi mancava… e mi 
manca tuttora… Troppo. Ma finalmente 
adesso mi pare di aver capito che dovrei 
fare. Vorrei semplicemente, così… provare 
a inventarmelo io quello spettacolo, 
adesso che i miei…i nostri eroi… sono 
scomparsi. Semplicemente ho voglia di 
provare magari ad immaginarli quei due, 
“rievocarli” finalmente “vederli” lì in quel 
leggendario, antico Teatro, alle prese con la 
scarna “assurda”, scrittura di quell’impervio, 
“estraneo” Irlandese. È lo spettacolo che 
voglio fare».

16 > 27 novembre 
Teatro Mercadante

T&P. TOTÒ E PEPPINO 
 
Omaggio a Samuel Beckett 
testo e regia Antonio Capuano

con Roberto Del Gaudio, Carlo Maria Todini 

scene Antonella Di Martino
costumi Francesca Balzano
musiche Federico Odling
installazioni video Alessandro Papa
aiuto regista Emanuele Donadio

produzione  
Teatro di Napoli - Teatro Nazionale

[M FISSO]



SETTIMO 
SENSO  
Moana Pozzi

22 > 27 novembre 
Teatro San Ferdinando 

SETTIMO SENSO  
Moana Pozzi
 
di Ruggero Cappuccio 
regia Nadia Baldi

con Euridice Axen 
 
costumi Carlo Poggioli 
musiche Ivo Parlati 
progetto luci e scene Nadia Baldi

produzione  
Teatro Segreto 

Un immaginario dialogo tra una donna e un 
uomo. Lo stupore deflagra quando l’uomo  
si accorge che la presenza femminile è in 
tutto e per tutto uguale a Moana Pozzi.  
Lei coglie la sua sorpresa e gli parla.  
Lo irretisce in un dialogo misterioso 
ed enuncia la sua idea di pornografia, 
lanciando, provocatorie affermazioni contro 
il potere, la politica, l’arrivismo. Il dialogo 
diventa serrato e seduttivo. La donna 
spiazza lo scrittore dicendogli che lui sta 
sicuramente progettando di scrivere un 
articolo-rivelazione sulla falsa morte di 
Moana Pozzi. Gli propone un affascinante 
gioco notturno e gli spiega che lui avrà una 
notte per decidere se corteggiarla o tradirla 
con uno scoop giornalistico. 

«Moana Pozzi è divenuta nell’immaginario 
collettivo un autentico paradigma della 
donna oggetto», afferma Nadia Baldi 
nelle sue note di regia, «accerchiata 
dalle spregiudicate esigenze commerciali 
dell’industria pornografica e dalla distorta 
concezione sessuale derivata dal maschilismo 
imperante. Parlare di personaggi famosi che 
hanno attraversato l’immaginario erotico 
collettivo, è sempre delicato. Ma io ho 
voluto cogliere, attraverso questa strana 
storia di seduzione tra una porno-diva e un 
uomo, tutto quello che può passare come 
messaggio trasversale. Attraverso le parole 
del personaggio femminile che aprono ad 
una possibile analisi critica sulla pornografia, 
tocchiamo quelli che sono i più profondi, 
ancestrali e arditi sensi che muovono il potere 
e la violenza dell’essere umano». 

di Ruggero Cappuccio 
regia Nadia Baldi [SF A SCELTA] [M A SCELTA]
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di Arthur Miller
traduzione Masolino d’Amico
regia Filippo Dini

IL CROGIUOLO

Dopo il successo di Casa di bambola,  
Filippo Dini affronta uno dei testi più lucidi  
e impietosi della drammaturgia americana.  
Il crogiuolo rievoca quanto accaduto 
durante la caccia alle streghe di Salem nel 
XVII secolo e trasforma quel momento così 
controverso della storia americana, durante 
il quale furono incrinati pericolosamente i 
pilastri dell’etica collettiva, in uno specchio 
impietoso delle ombre più nere e contorte 
della società contemporanea.

In una sua nota, Filippo Dini illustra i motivi di 
interesse di quest’opera: «Arthur Miller scrive 
Il crogiuolo nel 1953, durante quel periodo 
oscuro e violento che viene denominato 
comunemente Maccartismo (o anche “caccia 
alle streghe rosse”), che scatenò una vera 
psicosi anticomunista e si protrasse per tutti 
gli anni Cinquanta con strascichi anche oltre, 
generando terrore, tradimenti, condanne, 
morti. Sulla spinta di questo stato di follia 
collettiva, Miller sceglie di rappresentare 
la sua società, la complessità, l’ironia e la 
comica demenza della sua contemporaneità 
e i suoi tragici esiti, raccontando uno degli 
episodi più misteriosi della storia americana: 
la caccia alle streghe avvenuta a Salem, in 
Massachusetts, nel 1692. Tutto ebbe inizio 
dallo strano comportamento di un paio di 
adolescenti, che forse manifestavano solo 
la difficoltà di molte loro coetanee di tutte 
le epoche a superare quella terribile e beata 
età in cui si lotta furentemente per diventare 
adulti, desiderando la morte del fanciullo che 
ci tiene ancorati all’innocenza. Fu così che 
i medici, non trovando ragioni scientifiche 
ai loro bizzarri atteggiamenti, rimandarono 
la faccenda alle autorità, alla comunità, 
quindi alla chiesa, al pastore. Ne conseguì 
che le ragazze, accusate di essere preda di 
un maleficio, si videro costrette ad accusare 
altre persone dello stesso villaggio di averle 
stregate e grazie ad un crescendo di follia e 
paura, e grazie all’espandersi del fenomeno 
ad altre ragazze e di conseguenza ad altre 
persone accusate, 144 persone furono 
processate e 19 furono giustiziate mediante 
impiccagione. 

29 novembre > 4 dicembre 
Teatro Mercadante

IL CROGIUOLO 
 
di Arthur Miller
traduzione Masolino d’Amico
regia Filippo Dini

con (in ordine alfabetico) Virginia Campolucci, 
Gloria Carovana, Pierluigi Corallo,  
Gennaro Di Biase, Andrea Di Casa, Filippo Dini,  
Didì Garbaccio Bogin, Paolo Giangrasso,  
Fatou Malsert, Manuela Mandracchia,  
Nicola Pannelli, Fulvio Pepe,  
Valentina Spaletta Tavella,  
Caterina Tieghi, Aleph Viola

scene Nicolas Bovey
costumi Alessio Rosati
luci Pasquale Mari
musiche Aleph Viola
collaborazione coreografica Caterina Basso
aiuto regia Carlo Orlando

produzione  
Teatro Stabile di Torino,  
Teatro di Bolzano,  
Teatro di Napoli - Teatro Nazionale 
con il sostengo della Fondazione CRT

 [M A SCELTA] [SF A SCELTA]
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TAVOLA  
TAVOLA, 
CHIODO  
CHIODO…

1 > 11 dicembre 
Teatro San Ferdinando 

TAVOLA TAVOLA, 
CHIODO CHIODO…
 
un progetto di Lino Musella  
e Tommaso De Filippo
tratto da appunti, articoli, corrispondenze  
e carteggi di Eduardo De Filippo

uno spettacolo di e con Lino Musella 

musiche dal vivo Marco Vidino   
scene Paola Castrignanò
disegno luci Pietro Sperduti
suono Marco D’Ambrosio
ricerca storica Maria Procino 
collaborazione alla drammaturgia Antonio Piccolo 
assistente alla regia Melissa Di Genova
costumi Sara Marino

produzione  
Elledieffe,  
Teatro di Napoli - Teatro Nazionale

Premio Le Maschere del Teatro Italiano 2022  
a Lino Musella Miglior attore protagonista

Dopo il successo delle scorse stagioni, torna 
nel teatro di Eduardo l’acclamato Tavola 
tavola, chiodo chiodo… uno spettacolo 
di e con Lino Musella, autentico talento 
della scena, tra i più apprezzati della sua 
generazione.

«Nel tempo segnato dalla pandemia mi è 
capitato», scrive Musella  nelle sue note, 
«di rifugiarmi nelle parole dei grandi: poeti, 
scrittori, drammaturghi, filosofi, per cercare 
conforto, ispirazione o addirittura per trovare, 
in quelle stesse parole scritte in passato, 
risposte a un presente che oggi possiamo 
definire senza dubbio più presente che mai; 
è nato così in me il desiderio di riscoprire 
l’Eduardo capocomico e mano mano ne 
è venuto fuori un ritratto d’artista non 
solo legato al talento e alla bellezza delle 
sue opere, ma piuttosto alle sue battaglie 
donchisciottesche condotte instancabilmente 
tra poche vittorie e molti fallimenti. “Tavola 
tavola, chiodo chiodo” sono le parole incise 
su una lapide del palcoscenico del San 
Ferdinando, lapide che Eduardo erige a 
Peppino Mercurio, il suo macchinista per 
una vita, che tavola dopo tavola, appunto, 
era stato il costruttore di quello stesso 
palcoscenico, distrutto dai bombardamenti 
nel ‘43. Faccio parte di una generazione nata 
tra le macerie del grande Teatro e che può 
forse solo scegliere se soccombere tra le 
difficoltà o tentare di mettere in piedi, pezzo 
dopo pezzo, una possibilità per il futuro, 
come ermeticamente indicano quelle parole 
incise nel Teatro di Eduardo che in realtà 
suggeriscono un’azione energica e continua.
Questo grande artista è costantemente 
impegnato a ‘fare muro’ per smuovere la 
politica e le Istituzioni e ne esce spesso 
perdente, in parte proprio come noi in questo 
tempo, ma anche da lontano non smette mai 
di alzare la sua flebile, roboante voce e mi 
piace pensare che lo faccia proprio per noi».

tratto da appunti, articoli, corrispondenze  
e carteggi di Eduardo De Filippo 
uno spettacolo di e con Lino Musella  [SF A SCELTA] [M A SCELTA]
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da William Shakespeare 
traduzione e drammaturgia Letizia Russo 
regia Andrea Baracco 

OTELLO

Lo spettacolo vedrà in scena uno 
straordinario cast tutto al femminile e ogni 
sera, di fronte al pubblico, Iago stabilirà 
chi interpreterà Otello e chi Desdemona, 
assumendo fino in fondo, in questa storia 
fatta di finzione, verità, e fato, il ruolo di 
autore, attore e regista della vicenda. Le 
attrici chiamate ad alternarsi nei ruoli 
di Desdemona e Otello conosceranno 
insieme al pubblico la propria sorte, e 
attraverseranno, da due punti di vista 
completamente diversi, il destino che 
attende i loro personaggi.  

 «Il testo di Otello, con le sue domande 
abissali sull’ambiguità della natura e delle 
relazioni umane, mi accompagna da molti 
anni», dichiara Andrea Baracco in una sua 
nota. «Esiste, poi, nel testo, un altro tema 
per me cruciale: la riflessione sulla profonda 
affinità tra ciò che è teatro e ciò che è vita. 
Caso e realtà sono le due forze che muovono 
la storia, gli elementi che Iago, raffinato 
improvvisatore, combina e manipola per 
realizzare il suo sogno di perdente radicale, 
di anima votata alla rovina dentro e fuori di 
sé. Al contrario di molti grandi protagonisti 
shakespeariani, Iago conosce il proprio 
desiderio oscuro, ma costruisce solo nel 
tempo, e improvvisando, i dettagli del proprio 
piano, trasformando scena dopo scena 
un’oscura volontà in una concreta e collettiva 
discesa agli inferi. Il suo agire è quello 
dell’autore che plasma i propri personaggi, 
è quello del regista che crea l’universo in 
cui farli vivere (e morire), è quello dell’attore 
che conosce l’altro da sé perché non teme 
di conoscere sé stesso. Accanto a lui, Otello 
e Desdemona, complici involontari del suo 
disegno, e vittime di un caso che non dà loro 
la possibilità di riscattarsi neanche sul piano 
della grande storia». 

6 > 11 dicembre 
Teatro Mercadante

OTELLO 
 
da William Shakespeare 
traduzione e drammaturgia Letizia Russo 
regia Andrea Baracco
 
con (in ordine alfabetico) Valentina Acca, 
Verdiana Costanzo, Francesca Farcomeni, 
Federica Fracassi, Federica Fresco,  
Ilaria Genatiempo, Viola Marietti,  
Cristiana Tramparulo 

scene Marta Crisolini Malatesta 
costumi Graziella Pepe 
luci Simone De Angelis 
musiche Giacomo Vezzani 

produzione  
Teatro Stabile dell’Umbria 
con il contributo speciale  
della Fondazione Brunello e Federica Cucinelli

 [M A SCELTA] [SF A SCELTA]
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SCALO  
MARITTIMO

Non c’è tempo migliore di questo per 
ripercorrere la storia della migrazione 
italiana. Non c’è tempo migliore di questo in 
cui l’Italia è la meta sognata dagli immigrati 
che decidono di fare il lungo e tortuoso 
viaggio verso la libertà. Scalo marittimo 
permette d’indagare sulla genesi del 
pregiudizio che accompagna da sempre i 
fenomeni migratori.

Raffaele Viviani ha scritto questo testo nel 
1918, più di cento anni fa, ambientando 
l’atto unico su una banchina del porto di 
Napoli nei minuti che precedono la partenza 
del piroscafo “Washington”. Il molo si 
anima e prende forma grazie al susseguirsi 
di svariati personaggi: marinai, facchini, 
venditori ambulanti, truffatori e viaggiatori 
di varie estrazioni sociali. Un’antica storia 
d’emigrazione che sarà raccontata da un 
coro di immigrati africani di seconda o terza 
generazione, quindi già perfettamente 
ambientati nel nuovo territorio. La forma 
musicale sarà appunto quella del coro greco 
che racconterà lo svolgersi della storia 
scritta da Viviani presentando i personaggi 
e le scene attraverso le didascalie del testo, 
che saranno musicate e cantate. Una sorta 
di cantastorie, come i griot africani, ma 
a differenza degli strumenti tradizionali 
useranno dei laptop per muoversi tra le 
melodie di Viviani. Come se avessero trovato 
il manoscritto in una biblioteca e ce lo 
raccontassero per avvicinare la storia dei 
loro avi a quella dei nostri antenati costretti 
a lasciare l’Italia per terre assai lontane. 
Gli attori della Compagnia saranno invece 
chiamati a interpretare i tanti personaggi 
scritti da Viviani in un gioco teatrale che li 
vedrà affrontare almeno tre personaggi a 
testa. Il tutto inserito in un non tempo che si 
farà passato, presente e futuro.

26 dicembre > 8 gennaio  
Teatro San Ferdinando

SCALO MARITTIMO
 
di Raffaele Viviani
regia Giuseppe Miale di Mauro 

con Francesco Di Leva, Adriano Pantaleo, 
Giuseppe Gaudino
e con Andrea Vellotti, Pasquale Aprile,  
Federica Carrubba Toscano, Francesca Fedeli, 
Irene Scarpato

musicisti Simona Boo, Maryam Germinario, 
Simone Ndiaye

direzione musicale Mario Tronco,  
direttore dell’Orchestra di Piazza Vittorio
scene Luigi Ferrigno
costumi Giovanna Napolitano 
disegno luci Luigi Biondi 
assistente alla regia Francesca Fedeli
un progetto Compagnia Nest

produzione  
Teatro di Napoli - Teatro Nazionale 

di Raffaele Viviani
regia Giuseppe Miale di Mauro  [SF FISSO] [M A SCELTA]
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ITALIA-BRASILE 
3 A 2
Il ritorno

10 > 15 gennaio 
Teatro San Ferdinando 

ITALIA-BRASILE 3 A 2 
Il ritorno
 
di e con Davide Enia  

musiche in scena Giulio Barocchieri, Fabio Finocchio
luci Paolo Casati  
suoni Paolo Cillerai   

produzione  
Teatro Metastasio di Prato,  
Fondazione Sipario Toscana  
collaborazione alla produzione  
Fondazione Armunia Castello Pasquini 
Castiglioncello-Festival Inequilibrio

Nel 2022 ricorre il doppio anniversario 
del quarantennale della partita al Sarrià 
di Barcellona, stadio che oggi non esiste 
più, e del ventennale del debutto dello 
spettacolo Italia - Brasile 3 a 2. La nuova 
messa in scena rivisiterà il testo originale, 
nuove saranno la regia, le luci, le musiche. Il 
mondo è cambiato, diverse sono le urgenze, 
i vuoti urlano più dei pieni. I tempi sono 
cupi, si profila un conflitto sociale durissimo, 
il COVID e l’esperienza del lockdown hanno 
segnato uno spartiacque che rimette in 
discussione lo stesso dispositivo teatrale, la 
sua urgenza, il suo fine.

Italia-Brasile 3 a 2 opera su un doppio binario. 
Il primo è quello della coscienza collettiva, 
tramite il ricordo di quell’evento specifico, 
la partita del mondiale del 1982, che segna 
un atto identitario e comunitario. Il secondo 
binario è quello della coscienza intima, 
ovvero l’operazione privata di scomposizione 
e ricomposizione dei temi e dei sentimenti 
affrontati, rapportandoli al proprio vissuto 
personale. La partita epica della nazionale 
contro il Brasile diventa uno strumento 
liberatorio, il suo ricordo è intriso di gioia 
e questo restituisce al dispositivo teatrale 
il suo ruolo di costituente della coscienza 
comunitaria. E poi, c’è qualcosa che 
appartiene a una dimensione più profonda e 
misteriosa, legata a doppio filo con l’essenza 
del teatro stesso: il rapporto tra i vivi e morti. 
La presenza di chi non c’è più continua a 
vibrare da questa parte della vita, si impone 
nella memoria, segna traiettorie nel futuro. 
A differenza di quando si debuttò nel 2002, 
sono morti tanti protagonisti di questo lavoro: 
è morto Paolo Rossi, è morto Enzo Bearzot, è 
morto Socrates, è morto Valdir Perez, è morto 
lo zio Beppe. Eppure i loro occhi, le loro voci, 
le loro gesta continuano a ripresentarsi come 
presenze vive, scena dopo scena, parola dopo 
parola, gol dopo gol, schiudendo le porte 
dell’inesprimibile, invitando ad abbandonarci 
al mistero, permettendoci di scorgere ciò che 
brilla nel buio e non fa male. 

di e con Davide Enia  [SF A SCELTA] [M A SCELTA]
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un progetto di Mauro Gioia 
drammaturgia Igor Esposito 
regia e spazio scenico Francesco Saponaro

CADO SEMPRE 
DALLE NUVOLE 
Cantare Pasolini

Per rendere omaggio a Pier Paolo Pasolini, 
a cento anni dalla nascita, Mauro Gioia e 
Francesco Saponaro puntano i riflettori su 
uno degli aspetti della sua produzione un po’ 
meno indagato ma decisamente interessante, 
quello legato al profondo rapporto che ebbe 
con la musica. Intorno agli anni Sessanta Pier 
Paolo Pasolini si dedicò alla scrittura di testi 
per canzoni che lo portarono a intrecciare 
relazioni con artisti quali Piero Umiliani, 
Ennio Morricone, Domenico Modugno, Sergio 
Endrigo, Laura Betti, Grazia De Marchi, 
Gabriella Ferri. Canzoni che sono storie a 
tutti gli effetti, con personaggi veri, ironici, 
coraggiosi, ribelli, forti ma soprattutto pieni di 
vita come quelli dei suoi romanzi.

Le canzoni di Pasolini sono Lieder sbocciati 
dall’inguaribile spleen di un Tiresia nostro 
contemporaneo. Piccole storie in cui 
riverberano i temi più cari allo scrittore e al 
cineasta assetato di realtà, in cui si innesta 
la disperata vitalità dei suoi versi al piglio 
giocoso del fanciullo friulano dallo sguardo 
malinconico. Per cantare Pasolini bisogna 
attraversarne il corpo narrativo e poetico, 
crearsi uno spazio tra gli anfratti e far scorrere 
musica e parole, come nell’alveo di un fiume. 
Nelle sue canzoni soffia il vento della protesta, 
perché il mondo è ancora preda braccata dalla 
furia consumistica e la fatica di vivere resta 
la stessa. Non suonano datate le musiche 
perché nei versi che le accompagnano Pasolini 
seppe immaginare i mali che affliggono la 
nostra società; e perché i compositori che 
si prestarono a metterle in musica erano 
parte di una comunità di artisti e intellettuali 
molto attenta ai contenuti e che mai avrebbe 
preferito la forma del semplice consumo 
‘melodico’. Si chiamavano Giovanni Fusco, 
Sergio Endrigo, Domenico Modugno che 
in quel capolavoro per immagini che è Che 
cosa sono le nuvole? canta di due patetiche 
marionette agonizzanti, finite in una discarica 
a guardare il cielo, “straziante, meravigliosa 
bellezza del creato”. 

18 > 29 gennaio 
Teatro Mercadante

CADO SEMPRE  
DALLE NUVOLE  
Cantare Pasolini 
 
un progetto di Mauro Gioia
drammaturgia Igor Esposito 
regia e spazio scenico Francesco Saponaro 

con Claudia Gerini, Mauro Gioia 

pianoforte e direzione musicale  
Giuseppe Burgarella
musicisti Francesca De Filippis, Monia Massa, 
Annamaria Puggioni, Alberto Toccaceli

elaborazioni e musiche originali  
Pasquale Catalano
costumi Anna Verde
disegno luci Cesare Accetta
fotografie Giovanni Ambrosio
aiuto regia Salvatore Scotto d’Apollonia 

produzione 
Teatro di Napoli - Teatro Nazionale

 [M FISSO]



IL SEGRETO 
DEL TALENTO 
Le gazze ladre

26 gennaio > 5 febbraio 
Teatro San Ferdinando 

IL SEGRETO  
DEL TALENTO  
Le gazze ladre
 
commedia in musica
di Valeria Parrella e Paolo Coletta
regia Paolo Coletta 

con Licia Maglietta, Elisabetta Valgoi 
e con gli Ondanueve String Quartet

scene Alessandro Chiti 
costumi Carla Ricotti 

produzione  
Teatro di Napoli - Teatro Nazionale,  
Società per Attori

Valeria Parrella e Paolo Coletta danno vita 
a un inedito progetto di teatro musicale per 
due attrici e quartetto d’archi. Un atto unico 
scoppiettante in cui a un piano espressivo in 
italiano si sovrappongono, in un crescendo 
di equivoci e prove di talento, le due lingue 
per eccellenza del teatro settecentesco della 
nostra penisola.

Protagoniste della storia sono due attrici, 
la napoletana Melina, e una veneziana, “La 
Denier”, amiche e rivali, che hanno perduto 
fiducia nel loro talento. Hanno però saputo, 
da un compositore senza successo alcuno, 
che un celebre Maestro, erede di Scarlatti, 
Pergolesi e Cimarosa,  possiede un oggetto 
- gelosamente custodito - che ritiene essere 
il segreto per il talento. Le due cantanti, 
così, decidono di sottrarglielo, intrufolandosi 
nella labirintica abitazione. Hanno studiato il 
giorno e l’ora giusti, e si calano dal lucernario 
per mettere a segno il furto. Peccato non 
sappiano che in quel momento, nella stessa 
casa, il Maestro stia per iniziare le prove con 
un quartetto d’archi...

Il testo, novità assoluta, sarà pubblicato nella 
collana “Le gocce” di Marsilio Editore in 
occasione del debutto dello spettacolo.

commedia in musica
di Valeria Parrella e Paolo Coletta
regia Paolo Coletta  [SF FISSO] [M A SCELTA]



un progetto di e con Concita De Gregorio  
regia Teresa Ludovico

UN’ULTIMA COSA  
cinque invettive,  
sette donne e un funerale

Cinque donne al centro della scena - Dora 
Maar, Amelia Rosselli, Carol Rama, Maria 
Lai e Lisetta Carmi - che prendono parola per 
l’ultima volta. E dicono di sé, senza diritto di 
replica.  Entrano in scena, a teatro, subito 
prima di uscire di scena, nella vita. Come 
se un momento prima di sparire potessero 
voltarsi verso il pubblico: “Ah. Resta da dire 
un’ultima cosa”.

«Mi sono appassionata alle parole e 
alle opere di alcune figure luminose del 
Novecento», scrive Concita De Gregorio 
nelle sue note. «Donne spesso rimaste in 
ombra o all’ombra di qualcuno. Ho studiato 
il loro lessico sino a “sentire” la loro voce, 
quasi che le avessi di fronte e potessi 
parlare con loro. Ho avuto infine desiderio di 
rendere loro giustizia. Attraverso la scrittura, 
naturalmente, non conosco altro modo. La 
galleria delle orazioni si apre con quella di 
Dora Maar, la donna che piange dei quadri 
di Picasso, che mi accompagna sin da 
bambina. Poi sono venute Amelia Rosselli, 
poeta della mia adolescenza. Carol Rama 
e la sua ossessione artistica per il sesso 
motore di vita, l’anticonformista che mi ha 
accompagnata nella giovane età adulta. 
Maria Lai che ha ricamato libri e tenuto 
insieme, coi suoi fili dorati, persone, paesi e 
montagne: la maturità. Infine, Lisetta Carmi, 
che mi ha aperto le porte di casa sua e reso 
privilegio della sua compagnia, delle sue 
parole, della sua saggezza. A queste cinque 
donne è dedicata un’orazione funebre, 
immaginando che siano loro stesse a parlare 
ai propri funerali per raccontare chi sono. 
Invettive, perché le parole e le intenzioni 
sono veementi e risarcitorie. Ho usato per 
comporre i testi soltanto le loro parole - 
parole che hanno effettivamente pronunciato 
o scritto in vita - e in qualche raro caso parole 
che altri, chi le ha amate o odiate, hanno 
scritto di loro».

10 febbraio 
Teatro Mercadante

UN’ULTIMA COSA  
cinque invettive,  
sette donne e un funerale
 
è un progetto di e con Concita De Gregorio  
regia Teresa Ludovico  

musiche dal vivo Erica Mou  
spazio scenico e luci Vincent Lounguemare 

produzione 
Teatri di Bari | Rodrigo srls
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adattamento Francesco Niccolini 
liberamente ispirato al romanzo di Miguel de Cervantes Saavedra
regia Roberto Aldorasi, Alessio Boni, Marcello Prayer

DON 
CHISCIOTTE

Don Chisciotte, liberamente ispirato 
all’iconico e visionario romanzo di Cervantes, 
narra le strabilianti avventure di un eroe 
fuori dal tempo, il cui spirito, infiammato 
dalla lettura dei poemi cavallereschi, anela 
a epiche imprese. Alessio Boni veste con 
ardore i panni e l’armatura del cavaliere 
errante accanto all’eclettica e raffinata Serra 
Yilmaz nel ruolo del fido scudiero Sancho 
Panza, contadino simbolo di purezza di 
cuore, la cui saggezza di matrice popolare 
contrasta con la lucida e nobile follia di Don 
Chisciotte.

«Chi è pazzo? Chi è normale?», si chiede 
Alessio Boni in una sua nota. «Forse chi 
vive nella sua lucida follia riesce ancora a 
compiere atti eroici. Di più: forse ci vuole 
una qualche forma di follia, ancor più che 
il coraggio, per compiere atti eroici. La 
lucida follia è quella che ti permette di 
sospendere, per un eterno istante, il senso 
del limite: quel “so che dobbiamo morire” 
che spoglia di senso il quotidiano umano, 
ma che solo ci rende umani. L’animale 
non sa che dovrà morire: in ogni istante è 
o vita o morte. L’uomo lo sa ed è, in ogni 
istante, vita e morte insieme. Emblematico 
in questo è Amleto, coevo di Don Chisciotte, 
che si chiede: chi vorrebbe faticare, 
soffrire, lavorare indegnamente, assistere 
all’insolenza dei potenti, alle premiazioni 
degli indegni sui meritevoli, se tanto la fine 
è morire? Don Chisciotte va oltre: trascende 
questa consapevolezza e combatte per un 
ideale etico, eroico. Un ideale che arricchisce 
di valore ogni gesto quotidiano. E che, 
involontariamente, l’ha reso immortale. 
È forse folle tutto ciò? È meglio vivere a 
testa bassa, inseriti in un contesto che ci 
precede e ci forma, in una rete di regole pre-
determinate che, a loro volta, ci determinano? 
Gli uomini che, nel corso dei secoli, hanno 
osato svincolarsi da questa rete - avvalendosi 
del sogno, della fantasia, dell’immaginazione 
- sono stati spesso considerati “pazzi”. Salvo 
poi venir riabilitati dalla Storia stessa».

15 > 26 febbraio 
Teatro Mercadante

DON CHISCIOTTE 
 
adattamento Francesco Niccolini 
liberamente ispirato al romanzo  
di Miguel de Cervantes Saavedra 
drammaturgia Roberto Aldorasi, Alessio Boni, 
Marcello Prayer e Francesco Niccolini 
regia  
Roberto Aldorasi, Alessio Boni, Marcello Prayer  

con Alessio Boni, Serra Yilmaz 
e con Marcello Prayer, Francesco Meoni,  
Pietro Faiella, Liliana Massari, Elena Nico, 
Biagio Iacovelli Ronzinante 

scene Massimo Troncanetti  
costumi Francesco Esposito  
luci Davide Scognamiglio  
musiche Francesco Forni 

produzione  
Nuovo Teatro diretta da Marco Balsamo

 [M FISSO]
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L’ARTE DELLA 
COMMEDIA

16 > 26 febbraio 
Teatro San Ferdinando 

L’ARTE DELLA 
COMMEDIA
 
di Eduardo De Filippo
adattamento e regia Fausto Russo Alesi

con Fausto Russo Alesi, Alex Cendron,  
Paolo Zuccari, Filippo Luna, Imma Villa, 
Michele Schiano di Cola 
e altri tre attori in via di definizione

produzione  
Elledieffe,  
Teatro di Napoli - Teatro Nazionale,  
Fondazione Teatro della Toscana

L’arte della commedia è un testo 
particolarissimo. Poco rappresentato 
in Italia e forse apparentemente meno 
esplosivo rispetto ai famosissimi capolavori, 
è invece un testo magistrale che ci 
parla inequivocabilmente del rapporto 
contradditorio tra lo Stato e il “Teatro” e sul 
ruolo, dell’arte e degli artisti nella nostra 
società.

«Confrontarsi con Eduardo è forse per me, 
quel granello di eternità che ossessivamente 
cerco attraverso l’arte», scrive Fausto Russo 
Alesi nelle sue note. «Sento con Eduardo un 
fortissimo senso di vicinanza, una familiarità, 
forse, perché nella sua scrittura la vita e il 
teatro, la tragedia e la commedia, la verità e 
la finzione, l’illusione e la realtà si mescolano 
così profondamente e armoniosamente da 
farsi specchio di fronte alla vita quotidiana. 
Forse è proprio questo confronto spietato con 
l’umano attraverso le sue potenti metafore, 
attraverso il gioco ambiguo e misterioso del 
teatro che mi tiene fortemente agganciato 
a lui.  L’arte della commedia mi parla con 
forza della ferita, difficile da rimarginare, che 
in questi anni ci ha portato fin qui: ognuno 
di noi, a suo modo, ha subito e subisce 
ancora l’incendio di quel “capannone” a 
cui ha dedicato tutta la sua passione, tutte 
le sue energie, tutta la sua fiducia, ed è da 
quelle ceneri che deve nascere la voglia 
e il diritto di ricostruire, rivendicando un 
dialogo e un ruolo determinante che, fuori 
da ogni censura, non sia schiavo silente 
delle leggi della produttività e del mercato. 
Mi piace anche sottolineare che Eduardo 
De Filippo, per raccontarci del suo pensiero 
sull’arte e per sollecitare l’attenzione del 
fondamentale personaggio protagonista del 
Prefetto, ci inviti a spiare da un metaforico 
buco della serratura le storie di esseri umani, 
cittadini, professionisti che ricoprono un ruolo 
essenziale nella società e che per questo 
appunto pretendono di essere ricevuti».

di Eduardo De Filippo
adattamento e regia Fausto Russo Alesi  [SF FISSO] [M A SCELTA]
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di Edmond Rostand
adattamento e regia Arturo Cirillo

CYRANO 
DE BERGERAC

Arturo Cirillo propone una personalissima 
rilettura della celeberrima storia di Cyrano, 
uno dei personaggi più conosciuti e amati 
del teatro. La sua geniale temerarietà, la 
drammaticità della sua fiera esistenza, 
vissuta pericolosamente all’insegna 
del non piegarsi mai alla mediocrità 
e alle convenienze, ne hanno fatto un 
autentico eroe romantico e al contempo un 
personaggio straordinariamente moderno. 

«Andare con il ricordo ad un musical da 
me visto da ragazzino a Napoli, nell’ancora 
esistente Teatro Politeama, è stato il primo 
moto di questo nostro nuovo spettacolo», 
ricorda Cerillo nelle sue note. «Il musical 
in questione era il Cyrano tratto dalla 
celeberrima commedia di Rostand, a sua 
volta ispirata ad un personaggio storicamente 
vissuto, coetaneo del mio amato Molière. 
Riandare con la memoria a quella esperienza 
di giovane spettatore è per me risentire, 
forte come allora, l’attrazione per il teatro, 
la commozione per una storia d’amore 
impossibile e quindi fallimentare, ma non 
per questo meno presente, grazie proprio 
alla finzione della scena. Lo spettacolo che 
almeno trentacinque anni dopo porto in 
scena non è ovviamente la riproposizione di 
quel musical (con le musiche di Domenico 
Modugno) ma una continua contaminazione 
della vicenda di Cyrano di Bergerac, 
accentuandone più il lato poetico e visionario 
e meno quello di uomo di spada ed eroe della 
retorica, con delle rielaborazioni di quelle 
musiche, ma anche con elaborazioni di altre 
musiche, da Èdith Piaf a Fiorenzo Carpi. Un 
teatro canzone, o un modo per raccontare 
comunque la famosa e triste vicenda d’amore 
tra Cyrano, Rossana e Cristiano attraverso 
non solo le parole ma anche le note, che a 
volte fanno ancora di più smuovere i cuori, e 
riportarmi a quella vocazione teatrale, che è 
nata anche grazie al dramma musicale di un 
uomo che si considerava brutto e non degno 
d’essere amato. Un uomo, o un personaggio, 
in fondo salvato dal teatro, ora che il teatro 
ha più che mai bisogno di essere salvato».

1 > 12 marzo 
Teatro Mercadante

CYRANO DE 
BERGERAC 
 
di Edmond Rostand
adattamento e regia Arturo Cirillo

con Arturo Cirillo, Rosario Giglio,  
Francesco Petruzzelli, Valentina Picello,  
Giulia Trippetta, Giacomo Vigentini

scene Dario Gessati
costumi Gianluca Falaschi
luci Paolo Manti
musica originale e rielaborazioni  
Federico Odling

produzione  
Teatro di Napoli - Teatro Nazionale,  
Marche Teatro,  
Teatro Nazionale di Genova,  
Emilia Romagna Teatro ERT / Teatro Nazionale
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LA MORTE  
E LA FANCIULLA

7 > 12 marzo 
Teatro San Ferdinando 

LA MORTE  
E LA FANCIULLA
 
di Ariel Dorfman
traduzione Alessandra Serra 
regia Elio De Capitani 

con Enzo Curcurù, Claudio Di Palma,  
Marina Sorrenti

scene e costumi Carlo Sala
light designer Nando Frigerio
sound designer Ivo Parlati 

produzione  
Teatro di Napoli - Teatro Nazionale,  
Fondazione Campania dei Festival,  
Teatro dell’Elfo

Un paese che ha appena raggiunto una 
fragile democrazia. Un avvocato, Gerardo 
Escobar, appena nominato a presiedere una 
commissione di indagine sui desaparecidos. 
Una donna, sua moglie Paulina Salas, 
ancora segnata dalle torture subite durante 
la dittatura. La loro casa isolata vicino al 
mare…

Una notte Gerardo ritarda, ha forato una 
gomma, uno sconosciuto si ferma e lo 
accompagna a casa. A notte inoltrata lo 
sconosciuto torna a bussare alla porta degli 
Escobar. E nel cortese dottor Miranda, 
Paulina crede di riconoscere il medico 
che l’ha torturata e stuprata sulle note 
di un quartetto di Schubert - La morte e 
la fanciulla - durante la prigionia. Paulina 
sequestra il dottor Miranda: vuole una 
confessione. Perché per sopportare la 
violenza della memoria, Paulina deve sperare 
in una liberazione. Che solo la parola del 
suo torturatore potrebbe darle. Perché 
l’angoscia del sopravvissuto è nel non poter 
dimenticare, ma anche nel vedere che gli 
altri dimenticano, rimuovono, non credono 
o non ascoltano più, come se si trattasse di 
un privato incubo notturno. L’interrogatorio 
di Paulina dà luogo a un rovesciamento 
delle parti: i ruoli di vittima e di carnefice si 
ribaltano. L’uomo legato e imbavagliato sotto 
il tiro implacabile della donna subisce un 
processo sotto gli occhi del marito, chiamato 
a svolgere il ruolo di avvocato difensore del 
dottor Miranda e convinto all’inizio che, se la 
confessione sarà estorta, la verità continuerà 
a essere inafferrabile. Ma convinto 
anche che il sequestro di persona e quel 
giudizio sommario, celebrato in casa sua, 
screditeranno il lavoro della commissione 
e lui stesso come suo presidente, frenando 
forse irrimediabilmente la ricerca della verità. 
Sotto i suoi occhi, però, si andrà formando 
pian piano la consapevolezza insostenibile, 
oltre ogni sua immaginazione, di quello che 
sua moglie ha dovuto ripetutamente subire 
per non aver mai rivelato sotto tortura il 
suo nome, permettendo a lui di salvarsi e di 
sfuggire agli aguzzini.

di Ariel Dorfman
traduzione Alessandra Serra 
regia Elio De Capitani  [SF A SCELTA] [M A SCELTA]
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di Anton Čechov  
adattamento e regia Rosario Lisma 

IL GIARDINO 
DEI CILIEGI 
Commedia in quattro atti

Il giardino dei ciliegi è l’ultimo lavoro di un 
Čechov malato e vicino alla morte eppure 
mai così attaccato alla vita. Intesa come 
respiro, anima del mondo e speranza nel 
futuro. 

In quest’opera scritta quando era già 
gravemente malato, Anton Čechov esprime 
ancora più lucidamente la sua riflessione 
sulla goffa incapacità di vivere degli esseri 
umani, afflitti da uno strabismo esistenziale 
che impedisce loro di guardare con chiarezza 
dentro la propria anima. Nel Giardino dei 
ciliegi di Rosario Lisma il barlume di salvezza 
risiede nei giovani, gli unici che nel finale 
son capaci di immaginare una nuova vita, 
nonostante la vendita e la distruzione di quel 
giardino che da vanto per tutto il vicinato 
si è trasformato nel simbolo illusorio di un 
luminoso passato. Nel suo adattamento 
il regista riduce i personaggi a sei: Ljuba, 
segnata dalla perdita del marito e dell’amato 
figlio piccolo, abbandonata anche dall’ultimo 
amante. Nella vibrante interpretazione di 
Milvia Marigliano è una bimba nel corpo di 
donna matura, che piange e ride allo stesso 
tempo, intrappolata nella sua nostalgia. 
Richiamato alle sue responsabilità di uomo 
di casa anche il fratello Gaev, debole e 
ingenuo, struggente nel suo fallimento finale, 
mostrerà una natura puerile. Per questo nella 
scena campeggeranno gli oggetti della loro 
stanza dei giochi, volutamente sproporzionati 
rispetto alla statura dei personaggi, come 
se non fossero mai cresciuti.  Sullo sfondo 
ci sarà invece l’armadio di cui Gaev canta le 
lodi come a un monumento, dolmen sbiadito, 
testimone di un tempo perduto. Non si 
aprirà mai se non nel finale, vomitando il suo 
contenuto su Lopachin, il nuovo arricchito 
che riuscirà a imporsi con l’abilità negli 
affari e con l’inesorabile consapevolezza del 
proprio ruolo, deludendo però, con la propria 
incapacità di gestire i sentimenti, Varja, la 
figlia maggiore di Ljuba, che andrà a rifarsi 
una vita altrove. 

14 > 19 marzo 
Teatro Mercadante

IL GIARDINO  
DEI CILIEGI
Commedia in quattro atti 
 
di Anton Čechov 
adattamento e regia Rosario Lisma 

con Milvia Marigliano, Rosario Lisma,  
Giovanni Franzoni, Eleonora Giovanardi,  
Tano Mongelli, Dalila Reas
e con la partecipazione in voce  
di Roberto Herlitzka

scene Federico Biancalani
costumi Valeria Donata Bettella
luci Luigi Biondi
assistente alla regia Valentina Malcotti

produzione  
Tieffe Teatro Milano,  
Teatro Nazionale di Genova,  
Viola Produzioni srl

 [M A SCELTA] [SF A SCELTA]
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uno spettacolo di Pippo Delbono

LA GIOIA

Uno spettacolo sul sentimento più bello e 
misterioso, frutto di una circostanza unica 
e di un viaggio attraverso i sentimenti più 
estremi come l’angoscia, il dolore, la felicità, 
l’entusiasmo. Un vortice di suoni, immagini, 
movimenti, balli si fondono con la magia 
del circo, i colori dei clown e la malinconia 
del tango, in una girandola caleidoscopica 
di maschere, storie personali, stati d’animo, 
lungo il viaggio sempre unico di un racconto 
semplice ed essenziale.

Questa creazione di Pippo Delbono  
diventa un cammino verso la gioia che 
prosegue con il suo straordinario gruppo 
di attori/performer, ancor più dopo il vuoto 
lasciato dalla scomparsa di Bobò, fedele 
compagno di scena a partire dal loro 
incontro avvenuto nel 1995 nel manicomio 
di Aversa. Protagonista di molti spettacoli, 
icona poetica e anima del teatro di Delbono, 
Bobò continuerà ad essere una presenza-
assenza dentro e fuori la scena in questo 
nuovo viaggio verso la gioia. Fare uno 
spettacolo sulla gioia vuol dire attraversare 
i sentimenti più estremi, angoscia, felicità, 
dolore, entusiasmo, per provare a scovare, 
infine, in un istante, l’esplodere di questa 
gioia. Ecco allora il circo, coi suoi clown 
e i suoi balli. Ecco pure il ricordo di uno 
sciamano che con la follia libera le anime. 
Ecco quindi malinconie di tango e grida 
soffocate in mezzo al pubblico. Ecco una 
pienezza di visioni, che si susseguono, si 
formano, si confondono e si perdono una via 
l’altra, decine di barchette di carta, sacchi 
di panni colorati a comporre, sembra, quel 
«mare nostro che non sei nel cielo» della laica 
preghiera di Erri De Luca, fino all’esplosione 
floreale, creata da Delbono assieme a Thierry 
Boutemy, il fleuriste normanno di stanza a 
Bruxelles e abituato a lavorare in lungo e 
in largo per il mondo. Gli attori di Delbono 
salgono così sul palcoscenico uno dopo 
l’altro e prendono, ognuno con il suo diverso 
sentire, il pubblico per mano e ne fanno un 
compagno di viaggio, parte di una comune 
ricerca inesauribile. 

28 marzo > 2 aprile 
Teatro Mercadante

LA GIOIA 
 
Compagnia Pippo Delbono  
uno spettacolo di Pippo Delbono

con Dolly Albertin, Gianluca Ballarè, 
Margherita Clemente, Pippo Delbono,  
Ilaria Distante, Mario Intruglio, Nelson Lariccia, 
Gianni Parenti, Pepe Robledo, Grazia Spinella 
e con la voce di Bobò

composizione floreale Thierry Boutemy 
musiche Pippo Delbono, Antoine Bataille, 
Nicola Toscano e autori vari 
luci Orlando Bolognesi 
costumi Elena Giampaoli 
suono Giulio Antognini 

produzione  
Emilia Romagna Teatro ERT / Teatro Nazionale
Teatro Nazionale,  
Théâtre de Liège,  
Le Manège Maubeuge - Scène Nationale

 [M A SCELTA] [SF A SCELTA]
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LA COMPAGNIA 
DEL SONNO

13 > 23 aprile 
Teatro San Ferdinando 

LA COMPAGNIA  
DEL SONNO
 
di Roberto Alajmo
regia Armando Pugliese

con Nando Paone, Gigio Morra,  
Stefania Blandeburgo, Claudio Zappalà

scene Andrea Taddei
costumi Dora Argento
musiche Nicola Piovani
aiuto regia Giacomo De Cataldo 

produzione  
Teatro di Napoli - Teatro Nazionale,  
Teatro Biondo Palermo

Roberto Alajmo e Armando Pugliese portano 
in scena, fra sogno e metateatro, un testo 
sul senso profondo della pratica scenica.

Chi è che mette in scena i sogni di ciascuno 
di noi? Forse c’è una compagnia teatrale 
demandata a fare questo e solo questo. Forse 
ognuno possiede la propria, che si agita nel 
cervello cercando di mettere assieme quel 
che serve per l’attività onirica notturna. 
Immaginiamo un piccolo manipolo di guitti, 
ciascuno dei quali risponde ad un ruolo 
classico: il capocomico, la prima donna, 
le giovani promesse. Questa sorta di farsa 
psicanalitica si immagina in una specie di 
teatro dismesso che è poi la rappresentazione 
più triviale dell’inconscio, lì dove si mettono 
in scena i sogni. In quell’unico ambiente 
vive e lavora la compagnia degli sfortunati 
attori, perennemente alle prese con problemi 
di budget e rivendicazioni salariali, carenze 
d‘organico e risorse che non bastano mai. Lo 
stesso repertorio è molto ripetitivo: mai un 
incubo veramente originale, mai un sogno 
erotico che risulti davvero eccitante. Forse 
però esiste una speranza: sta per arrivare 
Scalogno, una vecchia gloria dell’arte 
registico-onirica, destinato proprio a dirigere 
la compagnia e risollevarne il destino.

di Roberto Alajmo
regia Armando Pugliese  [SF FISSO] [M A SCELTA]
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scritto e diretto da Emma Dante

MISERICORDIA

Esistono mondi in cui le donne sono 
condannate a lottare, se vogliono 
sopravvivere, a combattere con ogni 
possibile risorsa per emergere dal degrado 
e dallo squallore in cui la società pare 
averle relegate. È la storia di Anna, Nuzza 
e Bettina - che lavorano a maglia di giorno 
e si vendono la notte - e del povero orfano 
menomato che vive con loro.

Tre puttane e un ragazzo menomato vivono 
in un monovano lercio e miserevole. Durante 
il giorno le donne lavorano a maglia e 
confezionano sciallette, al tramonto, sulla 
soglia di casa, offrono ai passanti i loro 
corpi cadenti. Arturo non sta mai fermo, è 
un picciutteddu ipercinetico. Ogni sera, alla 
stessa ora, va alla finestra per vedere passare 
la banda e sogna di suonare la grancassa. La 
madre di Arturo si chiamava Lucia, era secca 
come un’acciuga e teneva sempre accesa 
una radiolina. La casa era china ‘i musica 
e Lucia abballava p’i masculi! Soprattutto 
per un falegname che si presentava a casa 
tutti i giovedi. L’uomo era proprietario di una 
segheria dove si fabbricano cassette della 
frutta, guadagnava bene ma se ne andava in 
giro con un berretto di lana e i guanti bucati. 
Lo chiamavano “Geppetto”. Alzava le mani. 
Dalle legnate del padre nasce Arturo e Lucia 
muore due ore dopo averlo dato alla luce. 
Nonostante l’inferno di un degrado terribile, 
Anna, Nuzza e Bettina se lo crescono come 
se fosse figlio loro. Arturo, il pezzo di legno, 
accudito da tre madri, diventa bambino. 
Misericordia è una favola contemporanea. 
Racconta la fragilità delle donne, la loro 
disperata e sconfinata solitudine.
  

19 > 30 aprile 
Teatro Mercadante

MISERICORDIA
 
scritto e diretto da Emma Dante

con Italia Carroccio, Manuela Lo Sicco, 
Leonarda Saffi, Simone Zambelli

luci Cristian Zucaro

produzione  
Piccolo Teatro di Milano - Teatro d’Europa, 
Teatro Biondo Palermo,  
Atto Unico / Compagnia Sud Costa Occidentale,  
Carnezzeria
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di David Bowie e Enda Walsh
ispirato a The man who fell to earth  
(L’uomo che cadde sulla terra) di Walter Tevis  
versione italiana e regia Valter Malosti

La prima rappresentazione di Lazarus ha 
avuto luogo il 7 dicembre 2015 al New York 
Theatre Workshop di Manhattan, e quella è 
anche stata l’ultima apparizione pubblica di 
Bowie che sarebbe scomparso poco più di 
un mese dopo, il 10 gennaio 2016. Bowie, 
seppur piegato dalla malattia, con uno 
straordinario e commovente sforzo creativo 
ha voluto lasciarci questo strano oggetto 
di teatro musicale che si può considerare, 
insieme al magnifico album Blackstar, il suo 
testamento creativo.

A più di cinquant’anni dal romanzo originale 
di Walter Tevis e a quarant’anni dal film di 
Nicholas Roeg, che lo ha visto fornire la sua 
miglior prova come attore, Bowie ha scelto 
di riprendere in Lazarus le fila dell’infelice 
storia del migrante interstellare Newton, 
costretto a rimanere sulla Terra e che non 
può morire e non invecchia, de L’uomo che 
cadde sulla terra scrivendo insieme a Walsh 
un labirintico sequel. Forse per concludere 
anche quel capitolo rimasto in sospeso, per 
liberare o liberarsi di quel personaggio. Ma 
Bowie sta usando la persona di Newton, 
mobilitandola come veicolo per una serie di 
temi costanti che troviamo nella sua musica: 
l’invecchiamento, il dolore, l’isolamento, 
la perdita dell’amore, l’orrore del mondo 
e la psicosi indotta dai media. Newton è 
allo stesso tempo Bowie e non Bowie.  Lo 
spettacolo include numerosi fra i pezzi più 
celebri di Bowie, e quattro pezzi inediti 
scritti appositamente, legati in modo da 
costruire una frammentata e affascinante 
drammaturgia parallela, tra cui il capolavoro 
che dà il titolo all’opera.

3 > 14 maggio 
Teatro Mercadante

LAZARUS 

di David Bowie e Enda Walsh
ispirato a The man who fell to earth 
(L’uomo che cadde sulla terra) di Walter Tevis
versione italiana e regia Valter Malosti

con Manuel Agnelli, Casadilego,  
Roberto Latini, Michela Lucenti  
e cast in via di definizione

progetto sonoro GUP Alcaro
scene Nicolas Bovey
costumi Gianluca Sbicca
luci Cesare Accetta
video Luca Brinchi e Daniele Spanò
cura del movimento Marco Angelilli
coreografie Michela Lucenti
vocal coach Bruno De Franceschi

produzione  
Teatro di Napoli - Teatro Nazionale,  
Emilia Romagna Teatro ERT / Teatro Nazionale,  
Teatro Stabile di Torino - Teatro Nazionale, 
Teatro di Roma - Teatro Nazionale,  
LAC Lugano Arte Cultura 
un particolare ringraziamento a  
TPE - Teatro Piemonte Europa 
in accordo con Robert Fox and Jones/Tintoretto 
Entertainment e New York Theatre Workshop
Per gentile concessione di Lazarus Musical Limited 
in accordo con Arcadia & Ricono Srl

Lazarus ha debuttato per la prima volta  
Off-Broadway al New York Theatre Workshop 
 il 7 dicembre 2015

LAZARUS
 [M FISSO]
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STANZA CON COMPOSITORE, 
DONNE, STRUMENTI MUSICALI, 
RAGAZZO

4 > 14 maggio 
Teatro San Ferdinando 

STANZA CON 
COMPOSITORE, 
DONNE, STRUMENTI 
MUSICALI, RAGAZZO
 
di Fabrizia Ramondino
spazio e regia Mario Martone
con la collaborazione di Ippolita di Majo

con Lino Musella nel ruolo del compositore

interventi pittorici Ernesto Tatafiore
costumi Ortensia De Francesco
luci Cesare Accetta

produzione  
Teatro di Napoli - Teatro Nazionale

Dopo Villino bifamiliare, portato in 
scena la scorsa stagione da Arturo 
Cirillo, Mario Martone firma la regia di 
un altro testo di Fabrizia Ramondino 
inedito e mai rappresentato. 

«Fabrizia Ramondino cominciò a 
frequentare assiduamente il teatro 
dopo l’esperienza della sceneggiatura 
di Morte di un matematico napoletano 
che scrivemmo insieme», ricorda 
Martone nelle sue note. «Si divertiva 
moltissimo col mondo dei registi, degli 
attori, dei nuovi autori che veniva 
a scoprire. Folgorante fu l’incontro 
con i testi di Thomas Bernhard, che 
la spinsero a tuffarsi nella scrittura 
teatrale. Non per un processo imitativo 
ma perché vedeva come quella forma 
drammaturgica poteva corrispondere 
al suo bisogno di espressione 
autobiografica diretta, radicale, anche 
violenta nel caso, e al tempo stesso 
consentire l’elaborazione di una lingua 
immaginifica, colta e complessa, così 
come le si addiceva. A distanza di 
quasi trent’anni dalla messa in scena 
di Terremoto con madre e figlia, sono 
felice di portare all’attenzione degli 
spettatori un altro testo, che sembra un 
concerto di musica da camera, Stanza 
con compositore, donne, strumenti 
musicali, ragazzo. Il tanto tempo 
passato mi aiuterà a non pensare alle 
persone che hanno ispirato Fabrizia 
nello scriverlo, e che naturalmente 
conoscevo quasi tutte, e a concentrami 
sulla sua musica, difficile quanto 
straordinaria. L’unico aspetto che oggi, 
per chi voglia accostarsi al teatro di 
Fabrizia Ramondino, debba contare».di Fabrizia Ramondino

spazio e regia Mario Martone  [SF FISSO] [M A SCELTA]
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RIDOTTO



Omissis è un’intelligente e cinica narrazione 
del vacuo, un testo sulla difficoltà del 
comunicare, affrontata con ironia, omettendo 
il tema stesso della drammaturgia. 
«Cosa in questo momento è assolutamente 
necessario dire? Cosa succede se si prova 
a dirlo veramente?» Si chiede Alessandro 
Paschitto nelle sue note. «A furia di 
parlare, tutto si fa meno chiaro. Tutto più 
indeterminato. A un certo punto non è più 
rilevante il dove né il quando, il cosa né il 
perché. Non conta nemmeno il chi. Ogni 
cornice situazionale viene disattesa. La 
domanda si rigenera e la risposta è un parto 
mostruoso che si rinnova continuamente. 
Il linguaggio, un mare in cui si annega, un 
demone che ci possiede senza preavviso. Una 
cosa innominata che ci trapassa crivellandoci, 
che riappare sempre trasformata in forme 
nuove. Eppure così vicina a un senso, a una 
soluzione, una salvezza che sempre ci sfugge. 
Continuiamo a parlare. Alienati in balia 
delle parole, un attimo prima di perderci, ci 
ritroviamo».

Testo vincitore del Premio Nuove Sensibilità 2.0 - 2022
2° Premio al Premio InediTo - Colline di Torino 2022  
Finalista al Premio Hystrio Scritture di Scena 2020

21 > 27 novembre 
Ridotto

OMISSIS

drammaturgia e regia  
Alessandro Paschitto

con Raimonda Maraviglia, Anna Gualdo, 
Francesco Roccasecca, Giuseppe Sartori

scene Luigi Ferrigno
un progetto di Ctrl+Alt+Canc

produzione  
Teatro di Napoli - Teatro Nazionale
nell’ambito dei Premi Leo de Berardinis 
per artisti e compagnie under 35 e Nuove 
Sensibilità 2.0 - 2022

«Incontrare e attraversare la ricchezza delle 
parole di Una morte dolcissima di Simone 
De Beauvoir ha significato per me anzitutto 
scorgere la possibilità di un luogo o, 
meglio, del suo riconoscimento e della sua 
realizzazione» scrive Noemi Francesca nelle 
sue note. «E da questo attraversamento è 
nata la volontà di ri-tracciare questo luogo, 
fin dove è possibile, nel tempo che abito. Un 
tempo in cui il dolore (insieme alla morte) 
non trova più casa; è stato, per dirla con 
un termine che ne sottolinea il radicale 
sfratto, epoliticizzato. Nel desiderio di non 
rassegnarmi a tale rimozione ho sentito forte 
la necessità di interrogare altre persone, di 
scoprire se quella che a me sembrava una 
ferita evidente avesse un’eco concreta nella 
comunità sulla quale mi affaccio. Esiste oggi 
uno spazio collettivo di natura narrativa, 
simbolica, rituale, in grado di fornire possibili 
nessi di senso che rendano sopportabile 
l’idea della morte? 
Nel nostro spazio c’è un tavolo, sembra una 
scrivania. In cima a molti libri un diario, il 
racconto di una morte che aspetta di farsi 
spettacolo. Sulla sedia una donna, come una 
lamentatrice, detta il tempo di un pianto ora 
possibile. Squilla il telefono. Un’altra figura 
sbuca dal buio, ha una macchina fotografica. 
Sistema un faro, sposta un bicchiere. Un 
flash. Due. Tre. La luce si trasforma, i colori 
anche sembrano quelli di una festa. “È 
strano tutto questo Karamazov, tanto dolore 
e poi delle frittelle!”. Le voci che si sentono 
parlano di un luogo, aprono la strada al 
tragico, affermano la vita malgrado il dolore, 
suggeriscono riti possibili per superarlo, ed 
il gioco ad immaginarne di innumerevoli 
mi ha condotta qui ad eleggerne uno solo 
in rappresentanza di tutti gli altri, a lasciar 
parlare da sé l’antica parentela tra il Teatro 
e la Morte, tra il Teatro e quel tremito da 
cui siamo colpiti quando guardando una 
fotografia riconosciamo i nostri fantasmi». 

Progetto vincitore della seconda edizione  
del Premio Leo de Berardinis per artisti  
e compagnie campane under 35

da Una morte dolcissima  
di Simone De Beauvoir
drammaturgia e regia Noemi Francesca

con Noemi Francesca, Marco Pedicini

fotografie in scena Marco Pedicini
dramaturg Riccardo Festa

produzione  
Teatro di Napoli - Teatro Nazionale

IL TEMPO  
DI UNA FESTA
appunti per  
una morte dolcissima 

13 > 18 dicembre 
Ridotto



Gaetano Cosìcomè. Come fosse un cognome, 
come se lo avesse acquisito, nascendo, 
all’anagrafe. Come un segno identitario, 
come a dire «Gaetano è questo, se vi va. 
E basta». Gaetano fa visita ai suoi per 
affermarsi, per dichiarare quello che è 
sempre stato, che gli altri magari hanno 
capito e fatto finta di non capire. 
Gaetano ha un’altra vita, un altro Paese 
ma vorrebbe che la sua vita, il suo Paese 
fossero lì, dove è nato, nato Cosìcomè. Non 
la sopporta più la menzogna, la recita, la 
doppiezza, quel Cosìcomè e come vorrebbero 
gli altri che fosse. Gaetano vuole affermare 
il suo diritto ad essere quel che è anche 
all’origine, con chi l’ha messo al mondo 
Cosìcomè, vuol sbriciolare a casa sua quel 
muro d’estraneità che avverte ancora a casa 
d’altri, lì dove da tempo vive, nello sforzo 
quotidiano di integrarsi. 
Se i diritti, anche quelli acquisiti, oggi sono 
a rischio di scricchiolìo, Gaetano vuole 
inchiodarli saldamente alla vita attraverso le 
assi del palcoscenico.
Gaetano è lo specchio della sua solitudine, 
ma incarna anche quella degli altri 
personaggi, drammaturgicamente e in scena 
se la addossa: la solitudine della madre, 
la solitudine della sorella, la solitudine del 
vicino di casa. Ruoli pubblici e privati nella 
commedia del sociale la cui regola prima è 
adattarsi. Gaetano a quella regola non vuole 
attenersi più.

GAETANO  
COSÌCOMÈ

di Salvatore Rizzo 
regia Vincenzo Pirrotta

con Filippo Luna

produzione  
Teatro di Napoli - Teatro Nazionale

12 > 22 gennaio 
Ridotto

2 > 12 febbraio 
Ridotto

testo e regia Sandro Dioniso
 
con Roberto Azzurro, Francesca Fedeli,  
Tina Femiano, Antonella Romano
 
costumi Marianna Carbone
luci Carmine Pierri
musiche Gaemaria Palumbo
aiuto regia Gianfranco Antacido
la canzone in scena è interpretata  
da Pietra Montecorvino
per le scene, in collaborazione con Accademia 
di Belle Arti di Napoli Corso di Scenografia

produzione Teatro di Napoli – Teatro Nazionale

Un apologo comico e tragico sulla solitudine 
della  modernità, una tranche de vie, che è 
anche un processo alla nostra convivenza, 
tenuto nella sala d’attesa dell’ufficio invalidi 
di una Asl anonima,  dove un’umanità 
dolente, si incontra si scontra, si racconta 
con la teatralità tipica del popolo napoletano. 
Gloria, una disabile mentale, è stata accolta 
in casa da Buonocore un anziano che 
vive le antisale degli uffici invalidi come 
un’occasione di convivialità. Il rapporto 
tra i due (in pratica una coppia di fatto) è 
sotteso da tensioni inconfessabili e da istinti 
manipolatori dove forse la ragazza è vittima 
di un astuto nullafacente o forse l’uomo è 
vittima della sensualità ingenua e malata 
di una creatura sofferente che solo nel 
finale rivelerà la propria indole di femmina 
dominante. La pièce è velata da una nota 
di cinismo rapinoso che è, ormai carattere 
universale: in questo caso amplificato dalle 
difficoltà economiche e umane della malattia. 
Personaecore è un atto unico sincopato da 
un buio, che è anche mentale, un buio breve 
e intenso come l’affiorare di un rumore di 
fondo graffiante dal caos della quotidianità. 
Il buio rimescola la scena, i personaggi e i 
sentimenti, trasformando la sala d’attesa in 
un aula di tribunale, dove la visita / processo 
impossibile avrà infine luogo per ratificare 
una pena inutile e forse feroce, come una 
nuova violazione, l’intrusione di uno sguardo 
distaccato nella realtà ribollente una 
manciata di sale cosparso sulla ferita aperta.
 

PERSONAECORE



«Fedele a me stessa? Ma a quale me stessa? 
A quale dei tanti me stessa, che a ben 
guardare possono essere centinaia? Perché 
con tutti questi complessi e repressioni e 
reazioni e vibrazioni e riflessioni, vi sono 
momenti in cui ho l’impressione di essere 
semplicemente il piccolo impiegato di un 
albergo senza proprietario, affaccendatissimo 
a registrare i nomi dei risoluti clienti e a 
consegnare loro le chiavi delle stanze». 
Katherine Mansfield, Diari.
 
In questo spettacolo l’attrice apre idealmente 
le porte dell’albergo di cui Katherine 
Mansfield si sente “il piccolo impiegato”, 
per far vivere alcuni dei personaggi creati 
dalla scrittrice, e nei quali lei stessa sembra 
vivere. Ada Moss, la cantante in cerca di 
scrittura, protagonista del racconto che dà 
il titolo allo spettacolo, Immagini; la giovane 
Edna, di Prendendo il velo, che dopo una 
serata a teatro, immagina di vivere nel ruolo 
della fanciulla perduta per amore; Miss 
Brill, l’insegnante che passa la domenica al 
giardino pubblico immaginandosi interprete 
di un grande spettacolo; la donna del 
racconto Il canarino, la cui voce è forse quella 
della scrittrice ingabbiata dalla malattia, 
ma decisa a cantare il suo amore per la vita 
fino alla fine. Sono donne di età diverse, 
colte come in istantanee, ma in tutte aleggia 
in trasparenza anche la figura dell’autrice 
con la sua inconfondibile voce. E poiché 
è impossibile tenere separati i racconti di 
Katherine Mansfield dalla sua tragica vita, 
fanno parte del testo anche alcuni brani dal 
Quaderno di appunti, dai Diari e dalle Lettere. 
Dall’insieme di questi brani e racconti si 
vuole aprire un piccolo squarcio nel vasto 
mondo narrativo di Katherine Mansfield e far 
vivere i personaggi da lei creati, rispettando 
la dimensione narrativa della sua scrittura, 
ma facendone anche scaturire la dimensione 
teatrale.

23 febbraio > 5 marzo 
Ridotto

PICTURES

da I racconti di Katherine Mansfield 
adattamento teatrale Silvia Ajelli 
regia Luca Bargagna 

con Silvia Ajelli

scene e luci Angelo Linsalata 

produzione  
Teatro di Napoli - Teatro Nazionale

«Medea di Antonio Tarantino comincia 
dalla fine», scrive Liv Ferracchiati nelle 
sue note. «Senza lo strazio dei figli, senza 
delitti e trame, senza le minacce di Creonte 
o i tentativi del coro di ammansirla. Solo 
una donna in carcere e la sua carceriera. 
Tarantino sembra voler rifiutare l’azione della 
tragedia greca e lo fa anche attraverso le 
parole di Medea che per tutto il tempo non 
fa che negare; nega le sue colpe, nega di 
essere straniera, nega di aver anche solo 
mai navigato, o di aver mai avuto figli, di 
aver stretto patti, di aver ucciso suo fratello, 
nega di essere un tipo vendicativo. Il testo 
di Tarantino sembra quei teoremi di logica 
matematica che, procedendo per negazione, 
restituiscono una verità inversa dalla 
proposizione che si annunciava. Medea nega 
e mente, e facendolo erode tutto ciò di cui è 
composta la sua identità. L’omicidio strappa 
via da lei i figli, il legame con Giasone, la sua 
memoria di donna, la sua vita passata. Nel 
suo presente e di fronte a lei c’è solo il vuoto 
della memoria compromessa. Ha dimenticato 
la sua vita e sé stessa, a noi si presenta 
negando e forse lo scioglimento di queste 
menzogne, la loro spiegazione, arriva della 
carceriera quando dice: ‘La cosa migliore per 
tutti noi sarebbe dimenticare… anche se ci 
dicono che la memoria è il nostro dono… 
noi siamo fatti per dimenticare, che solo se 
scordiamo tutto possiamo vivere’» .

16 > 26 marzo 
Ridotto

di Antonio Tarantino
con estratti di Euripide
regia Liv Ferracchiati

con (in ordine alfabetico) Anna Coppola, 
Francesca Cutolo

aiuto regia Anna Zanetti
dramaturg di scena Piera Mungiguerra
scene e costumi Lucia Menegazzo
disegno suono e luci Giacomo Agnifili

produzione 
Teatro di Napoli - Teatro Nazionale, 
TPE Teatro Piemonte Europa

MEDEA



In nome della madre è la storia, narrata in 
prima persona, di Miriàm, una ragazza della 
Galilea che ha una strana visione nella quale 
un angelo le annuncia che avrà un figlio e le 
profetizza per lui un destino di grandezza.
Subito dopo, la giovane scopre di essere 
incinta. Dopo qualche titubanza, decide 
di avvertire Iosef, il suo promesso sposo. 
Miriàm sa perfettamente che rischia di 
essere lapidata, ma rifiuta ogni menzogna, 
rivendicando il mistero della sua gravidanza 
e la sua assoluta buona fede. Iosef, anche 
in seguito ad un sogno premonitore, decide 
che le nozze avranno luogo come previsto, 
sfidando i benpensanti di Nazaret e le leggi 
del tempo. Intanto, gli odiati occupanti 
romani organizzano un censimento e per i 
giovani sposi si prepara un viaggio, lungo e 
difficile, a pochi giorni dal parto.
Facendo ricorso al linguaggio semplice e 
terso della poesia, Erri De Luca racconta 
la gravidanza di Miriàm/Maria. Il Talmud, 
oltre un decennio di studi biblici e gli storici 
romani gli forniscono dati preziosi per dare 
alla sua storia uno sfondo credibile. Ma 
non è un’urgenza storiografica, quello che 
muove De Luca, piuttosto, è il desiderio di 
raccontare «qualcosa che non c’è», una 
versione laica e poetica della nascita di Gesù. 
In nome della madre è un testo pieno di 
Grazia, che commuove e fa riflettere credenti 
e laici. La messa in scena intende creare un 
intimo momento di incontro col pubblico. 
Miriàm/Maria, donna oramai adulta che ha 
accettato con consapevolezza il destino di 
suo figlio, desidera condividere con noi la 
sua esperienza personale, senza fronzoli, 
invitandoci a ri-trasmettere il suo messaggio 
di amore, coraggio e speranza.

29 marzo > 2 aprile 
Ridotto

IN NOME  
DELLA MADRE

di Erri De Luca
regia Gianluca Barbadori
 
con Galatea Ranzi
 
costume Lia Francesca Morandini

produzione 
Teatro Biondo Palermo
in collaborazione con soc. coop.  
Ponte tra Culture / AMAT - Associazione 
Marchigiana Attività Teatrali con il patrocinio  
di Regione Marche

L’appartamento 2B racconta la generazione 
dei nati negli anni ‘80 e ‘90 mettendo a fuoco 
con lucida ironia il disagio di uomini e donne 
non più giovani, ma considerati tali, che non 
riescono a trovare spazio e ruolo sociale nella 
vita degli adulti. Il protagonista, Aimo è un 
trentenne come tanti altri: un lavoro precario, 
un appartamento in affitto, bollette insolute 
e un’inquietante visione dalle fattezze umane 
ma dalle proporzioni mostruose che continua 
ad apparire intorno a lui, pillole alla mano, 
suggerendogli la strada da percorrere: il 
suicidio. Il suo unico contatto con l’esterno
è una pioggia di messaggi vocali che lo 
ossessiona con scadenze e responsabilità 
(sociali, lavorative e morali). Nulla sembra 
distoglierlo dal suo languishing, finché la 
porta dell’appartamento 2B non si apre, 
lasciando entrare nuove persone, afflitte dalla 
sua stessa mania, nel monolocale e nella 
sua vita. Ma riuscirà davvero, questo novello 
Amleto, ad affrontare i suoi fantasmi?

Testo vincitore del Mario Fratti Award 2022
Progetto vincitore della seconda edizione  
del Premio Leo de Berardinis per artisti  
e compagnie campane under 35

18 > 23 aprile 
Ridotto

da un’idea di Sara Guardascione  
e Andrea Cioffi 
drammaturgia e regia Andrea Cioffi

con Andrea Cioffi, Gregorio De Paola,  
Sara Guardascione, Fortuna Liguori  
e un performer in via di definizione

scenografia Trisha Palma
costumi Rosario Martone
disegno luci Andrea Savoia
musiche Emanuele Pontoni 
assistente alla drammaturgia Sara Guardascione
assistente alla regia Salvatore Scotto d’Apollonia

produzione 
Teatro di Napoli - Teatro Nazionale

L’APPARTAMENTO  
2B 



PROGETTI

29 aprile > 7 maggio 
Ridotto

di Franco Scaldati
regia Franco Maresco

produzione  
Teatro di Napoli - Teatro Nazionale 
in collaborazione con Associazione Lumpen

ASSASSINA

La didascalia iniziale descrive i ruderi di un 
palazzo antico, confuso in un mucchio di 
stracci dove un vecchio beve vino e scrive 
indisturbato e senza interagire mai con gli 
altri se non alla fine; quasi un rito o una 
magia prima che lo spettacolo abbia inizio, 
eccolo l’autore: le sue sono parole che volano 
nell’aria, racchiudono tutte le immagini, i 
personaggi e le voci; accennano alla casa 
che è una caverna, all’immagine - che è al 
contempo oscura e lucente - della luna, al 
vino e alla lama, alla creazione e alla morte. 
Per lunghissimo tempo, sembra che i due 
protagonisti, una vecchina e un omino, 
abbiano vissuto contemporaneamente nello 
stesso luogo senza mai incrociarsi; entrambi 
hanno simili abitudini (una pulizia personale 
accennata, un saluto alla gallina Santina, un 
orecchio alla radio...), conoscono la stessa 
canzone, hanno dato stessi nomi agli animali 
che abitano assieme a loro, a volte voci senza 
corpo parlano loro, azzurre luci li avvolgono. 
Agiscono la loro quotidianità, canticchiando, 
con calma, salvo poi scoprirsi e scatenare 
«una lunga bellissima sfida poetica e 
inevitabilmente comiche che li costringe 
ad ammettere la convivenza, ma anche un 
rapporto di identità». Il luogo d’incontro è 
il letto, forza l’intimità tra i due li spinge ad 
una lotta ravvicinata che li porta a colpire ma 
anche a ritrattare subito dopo e, allo stesso 
tempo, getta il seme del dubbio, lascia aperta 
l’interpretazione se effettivamente siano 
svegli o addormentati, essi stessi ipotizzano 
di poter essere anche la stessa persona, 
parte l’uno dell’altro.



ARREVUOTO I SUD

RESIDANZA

L’altissima funzione sociale e culturale del teatro, il grande valore formativo dei suoi 
linguaggi, delle sue possibilità di relazione e di comunicazione sono da sempre al centro  
dei progetti del Teatro di Napoli – Teatro Nazionale.
Lo testimonia lo storico Arrevuoto, ideato da Roberta Carlotto e curato da Maurizio Braucci, 
che nel 2023 giungerà alla sua diciassettesima edizione. Un progetto che con i suoi 
laboratori, percorsi di studio e spettacoli finali sostiene i giovani napoletani delle zone più  
a rischio, offrendo loro un’occasione di incontro con coetanei di altri quartieri,  
di allontanamento dalle insidie della criminalità e di avvicinamento alla cultura e alla legalità.

La stagione 2022-23 segna l’avvio di I SUD, un percorso di incontro tra Napoli, 
una delle porte del sud del mondo, e le comunità migranti presenti sul territorio 
per cambiare, nel segno del teatro, la narrazione d’un fenomeno epocale come 
quello delle migrazioni. Alessandra Cutolo, curatrice del progetto, traccerà un 
percorso nelle poco note letterature del Maghreb e dell’Africa subsahariana 
che costituiscono un potenziale del tutto inesplorato da mettere in scena. La 
valorizzazione di alcuni testi letterari provenienti dalla Nigeria, dall’Etiopia e 
dal Sudan in particolare, permetterà di creare una nuova generazione di attori, 
danzatori e danzatrici, attrici, per aprire il teatro a nuove fasce di pubblico. Come 
già avviene in altre zone d’Europa, il dialogo interculturale troverà nel teatro 
il luogo privilegiato in cui esprimersi grazie alle voci di autrici e autori come 
Chimamanda Ngozi Adichie, Tayeb Salhi, o Maaza Menghiste che portano in scena 
i drammi e i conflitti profondi che caratterizzano il nostro presente.

Giunge alla sua decima edizione Residanza – La casa della nuova coreografia, il bando per il 
supporto alla coreografia per giovani coreografi indetto da Movimento Danza - Organismo 
di Promozione Nazionale. L’iniziativa è finalizzata a favorire il ricambio generazionale 
nell’ambito della danza ed è parte del progetto New Dance Box- scouting, promotion and 
more 2022/2024, progetto che gode del sostegno del Ministero della Cultura e della Regione 
Campania e che dal 2021 si svolge in collaborazione con Teatro di Napoli – Teatro Nazionale.
Il bando prevede la partecipazione di creazioni solistiche, duetti, trii, secondo la normativa 
anticontagio vigente, i quali saranno selezionati tramite esamina di un video - bozza del 
progetto accompagnato da sinossi e curriculum. I tre progetti finalisti saranno valutati da 
una giuria di qualità che decreterà il vincitore nel corso della finale che si terrà il 21 dicembre 
2022 al Ridotto del Mercadante.

XVII MOVIMENTO

LA CASA DELLA NUOVA COREOGRAFIA 2022
DECIMA EDIZIONE

Anche durante la stagione 2022-23 il Teatro San Ferdinando ospita alcune delle attività del 
progetto “Si può!”, selezionato e finanziato dall’Impresa Sociale Con i Bambini nell’ambito 
del Fondo per il contrasto della povertà educativa minorile.
Il partenariato, costituito da varie realtà da anni impegnate in attività educative e di 
inclusione sociale, propone un’azione di accompagnamento alla buona crescita dell’infanzia 
che coinvolga le famiglie e che formi giovani operatori. L’impatto sociale atteso del 
progetto è concentrato sul territorio ben delimitato del Borgo di S. Antonio Abate di Napoli, 
in cui risiede il Teatro San Ferdinando. “Si può!”, intende generare e fomentare la crescita 
della partecipazione comunitaria attraverso la frequentazione dei luoghi individuati 
come “luoghi salvi” con la progressiva attivazione dei cittadini-genitori nell’aiutare tutta 
la comunità ad educare meglio. L’impegno del Teatro Nazionale di Napoli rappresenta 
un’ulteriore occasione culturale per il territorio in un’ottica di empowerment locale 
rafforzando l’affezione verso un luogo con una storia da sempre riconosciuta come attenta 
alle fasce deboli della città.

SI PUÒ



La Foresta Vergine è come la malafede. Immagina che Napoli sia la Foresta... 
Che uno di noi, in questa Foresta, completamente solo, voglia conservare la sua indipendenza, il suo 
carattere e insomma il suo io autentico. Voglia conservarlo svilupparlo o modificarlo senza interferenze 
deformatrici immune dalla sopraffazione inevitabile e corruttrice dell’ambiente, che sta lì a bocca 
spalancata, pronto a ingoiarlo. […] Non si può resistere da soli a una Foresta […] Perdi tutto il tempo, 
tutte le energie a districartene, ti esaurisci così. Poi non hai la forza per fare nient’altro.
Raffaele La Capria, Ferito a morte
 
A completamento del progetto dedicato a Raffaele La Capria, al cui centro è lo spettacolo Ferito a 
morte, adattato da Emanuele Trevi dal romanzo omonimo, per la regia di Roberto Andò, il Teatro di 
Napoli promuove un ciclo di incontri denominato La Foresta Vergine. Pensare Napoli. La metafora 
che attraversa il romanzo è lo spunto per riflettere sulle aspettative di Napoli e su cosa è cambiato 
da allora, una riflessione che investe le attese e l’immaginario della città. Sul palco, di volta in volta, 
si alterneranno Erri De Luca, Diego De Silva, Alessio Forgione, Goffredo Fofi, Valeria Parrella, Viola 
Ardone, Maurizio De Giovanni, Wanda Marasco, Ruggero Cappuccio, Silvio Perrella. 

LA FORESTA  
VERGINE

PENSARE NAPOLI
CICLO DI INCONTRI A PARTIRE DA FERITO A MORTE  
DI RAFFAELE LA CAPRIA

PREMIO  
LEO DE BERARDINIS

Il Premio Leo de Berardinis a sostegno della produzione teatrale di compagnie 
e artisti under 35 giunge alla sua terza edizione.  
Promosso dal Teatro di Napoli per favorire i talenti emergenti con spiccata 
attitudine all’innovazione della scena contemporanea, il riconoscimento 
prevede un contributo economico, un tutoraggio produttivo e la 
programmazione al Ridotto del Teatro Mercadante.  
Inoltre, in virtù del protocollo d’intesa sottoscritto il 12 maggio 2021 con il 
Teatro Pubblico Campano, per uno dei due progetti che si aggiudicheranno 
il Premio Leo de Berardinis sarà prevista anche la distribuzione sul territorio 
regionale. A sua volta, il Teatro di Napoli produrrà e metterà in scena 
nella propria stagione uno dei testi vincitori del Premio Nuove Sensibilità 
organizzato e promosso dal Teatro Pubblico Campano. 

Approfondimenti e bando su teatrodinapoli.it

per artisti e compagnie under 35



scuola@teatrodinapoli.it
www.teatrodinapoli.it - sezione scuola

con il contributo di

diretta da Renato Carpentieri

SCUOLA PER ATTORI
3° triennio · secondo anno 
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Il Teatro Nazionale di Napoli per la stagione 2022-2023, insieme con 
il Teatro Trianon Viviani, l’Asilo-Comunità di lavoratori e lavoratrici 
dell’arte, della cultura e dello spettacolo e Forgat ODV, sostiene e 
accoglie le attività della Scuola elementare del teatro. Conservatorio 
popolare per le arti della scena ideato e diretto da Davide Iodice e curato 
organizzativamente da Scuola Elementare del Teatro Aps.
Giunta al suo nono anno di attività, la Scuola nasce negli spazi dell’Ex 
Asilo Filangieri dall’incontro tra il dott. Giuseppe Cafarella, presidente 
dell’associazione FORGAT ODV, e il regista Davide Iodice, che condividono 
il bisogno di realizzare un progetto di pedagogia sociale in grado 
di offrire opportunità di inclusione e di crescita personale a fasce 
svantaggiate. Un progetto a partecipazione gratuita, un’opportunità di 
ricerca e formazione permanente, un laboratorio produttivo, una rete 
di cooperazione. La platea privilegiata è quella con disagio economico 
e sociale e con disabilità fisica e intellettiva. È articolata in cicli 
laboratoriali interdipendenti nei quali ci si allena all’autonomia creativa 
e si viene progressivamente chiamati/e a partecipare al processo 
pedagogico. Nel 2020 le allieve e gli allievi storici del progetto si sono 
costituite/i in Associazione di Promozione Sociale assumendosi la 
responsabilità diretta della cura e degli sviluppi dell’intero progetto e 
della titolarità della metodologia su cui si sono formate/i.L’attore è il Mutevole. È questo l’obiettivo. Penso che sia indispensabile 

un bagaglio di cultura, di tecniche e una visione ampia per 
continuare a migliorare e a sperimentare (laddove sperimentare non 
significa lavorare nel narcisismo incomprensibile ma mantenendo 
l’intellegibilità). E queste esperienze e conoscenze devono confluire 
in una pratica di teatro quanto più molteplice e concreta (laboratori 
e seminari, con registi e attori giovani e meno giovani, con differenti 
visioni e ambiti) in modo da essere anche sufficientemente preparati 
a media diversi dallo spettacolo dal vivo: «Se non è ora, comunque 
sarà. Essere pronti è tutto» (Amleto, Atto V). � Renato Carpentieri



Teatro San Ferdinando
VISITA GUIDATA  
AL MUSEO DELL’ATTORE 

Nel tempio della drammaturgia napoletana scoprirai  
il camerino di Eduardo De Filippo  
e il foyer con l’esposizione permanente dedicata  
all’Attore Napoletano.  
Un vero e proprio museo con circa 400 cimeli  
appartenuti a personaggi del leggendario mondo teatrale: 
manoscritti dei De Filippo, copioni di Antonio Petito,  
la mantellina di Pupella Maggio, una giacca di scena  
di Massimo Troisi, la celebre bombetta di Totò,  
oggetti di Nino Taranto, Luisa Conte, Titina De Filippo,  
Isa Danieli, Lina Sastri, Concetta Barra,  
Mario Merola  e tanti altri.

Info e prenotazioni 
ufficiopromozione@teatrodinapoli.it

Biglietto intero € 8

Under 30, over 60, abbonati al Teatro di Napoli, 
gruppi, titolari CartaEffe (Feltrinelli/ibs),  
Cral e convenzioni  € 6

TEATRO GRANDE 
PARCO ARCHEOLOGICO DI POMPEI

GIUGNO > LUGLIO 2023

SESTA EDIZIONE

Progetto cofinanziato dal POC Campania 2014-2020

con il patrocinio di 

info 081 5510336/5524214 - ufficiopromozione@teatrodinapoli.it - teatrodinapoli.it

UN PROGETTO

in collaborazione con  



La donazione dà diritto ad una detrazione dalle imposte  
pari al 65% dei versamenti effettuati!

Per maggiori informazioni, visita la sezione "come donare",  
dedicata ai mecenati del portale istituzionale Art Bonus  
www.artbonus.gov.it

Il Teatro di Napoli ha una propria scheda sul portale Art Bonus  
che puoi visitare al seguente indirizzo  
artbonus.gov.it/1582-associazione-teatro-stabile-della-città-di-napoli.html

SOSTIENI  
IL TEATRO  
DI NAPOLI!
Attraverso l’Art Bonus  
è possibile sostenere le attività  
del Teatro di Napoli  
effettuando donazioni in denaro,  
così come previsto  
dalla Legge n. 106/2014  
e successive modifiche  
e integrazioni.

artbonus@teatrodinapoli.it 
www.artbonus.gov.it

La stagione 2022/2023 segna la nascita della Buvette di Eva il nuovo 
spazio bar nel Foyer del Mercadante gestito dalla Cooperativa Sociale 
E.V.A. Nata nel 1999 per prevenire e contrastare la violenza maschile 
contro le donne e i minori, la Cooperativa gestisce in Campania 5 Centri 
Antiviolenza e 3 Case Rifugio e favorisce l’inserimento lavorativo di donne 
che sono state vittime di violenza mediante l’attivazione di laboratori 
realizzati in beni confiscati alla camorra. L’impegno a sostenere i percorsi 
di autonomia economica delle donne in un contesto così complesso come 
il territorio regionale s’è fortemente integrato con il dovere di utilizzare 
proficuamente i beni confiscati al di là della grande valenza simbolica 
della loro rifunzionalizzazione per scopi sociali. Sostenere percorsi 
di empowerment per le donne più vulnerabili, promuovere la legalità 
valorizzando i beni confiscati, ideare nuove opportunità di sviluppo locale 
attente alla sostenibilità ambientale ha consentito alla Cooperativa 
Sociale EVA di operare su una pluralità di bisogni con azioni mirate ad 
intervenire nel solco del cambiamento culturale e della promozione di 
un’economia sociale inclusiva, circolare e sostenibile. La nascita della 
Buvette di Eva nel Teatro Mercadante coniuga la possibilità, per i fruitori 
e le fruitrici degli spettacoli, di avere un momento di convivialità nelle 
pause, e nel pre o post spettacolo, in sintonia con le finalità sociali 
della Cooperativa E.V.A. Nella buvette, che avrà una forte connotazione 
culturale in funzione della valorizzazione della soggettività delle donne e 
del contrasto degli stereotipi di genere, saranno occupate donne in uscita 
dalla violenza e già coinvolte in percorsi di inclusione fondendo elementi 
culturali, ricreativi e sociali con la basilare offerta ristorativa. Tra le varie 
offerte le delizie preparate da le donne de “Le Ghiottonerie di Casa Lorena” 
laboratorio gestito dalla stessa cooperativa E.V.A. a Casal di Principe in 
un bene confiscato alla criminalità organizzata e finalizzato a sostenere 
l’autonomia economica di donne in uscita da situazioni di violenza. 

cooperativaeva.com • leghiottoneriedicasalorena.it



ABBONAMENTI MERCADANTE 
Prezzi abbonamenti 11 spettacoli:  
7 fissi più 4 a scelta* tra quelli del Mercadante e del San Ferdinando

TURNO ORE
prima (1° mercoledì) 21.00
giovedì 17.00
venerdì 21.00
sabato 19.00
domenica 18.00
martedì 21.00
2° mercoledì 17.00
2° giovedì 17.00
2° venerdì 21.00
2° sabato 19.00
2° domenica 18.00

TURNI WEEK END ven | sab | dom
SETTORI INTERO RIDOTTO
platea e I fila di palchi € 185 € 150
posto palco II e III fila € 130 € 105
posto palco II e III fila laterali e IV fila € 75 € 60

TURNI FERIALI prima | mar | mer | giov
SETTORI INTERO RIDOTTO
platea e I fila di palchi € 170 € 135
posto palco II e III fila € 115 € 90
posto palco II e III fila laterali e IV fila € 65 € 50

Prezzo ridotto: Under 30, Over 60, titolari CartaEffe (Feltrinelli/ibs), cral e convenzioni.

L’abbonamento al Mercadante si compone di 7 spettacoli a turno fisso al Teatro Mercadante (Ferito a morte; T&P 
- Totò e Peppino; Cado sempre dalle nuvole - Cantare Pasolini; Don Chisciotte; Cyrano de Bergerac; Misericordia; 
Lazarus) e 4 a scelta* tra gli spettacoli al Mercadante (Il crogiuolo; Otello; Il giardino dei ciliegi; La gioia)  
e al San Ferdinando (La zattera di Gericault; Libidine violenta; Settimo senso. Moana Pozzi; Tavola tavola, chiodo 
chiodo…; Scalo marittimo; Italia Brasile 3 a 2 Il ritorno; Il segreto del talento; L’arte della commedia; La morte e la 
fanciulla; La compagnia del sonno; Stanza con compositore, donne, strumenti musicali, ragazzo).

*di cui almeno uno al San Ferdinando

ABBONAMENTI SAN FERDINANDO 
Prezzi abbonamenti 10 spettacoli:  
6 fissi più 4 a scelta* tra quelli del Mercadante e del San Ferdinando

TURNO ORE
prima (1° giovedì) 21.00
venerdì 21.00
sabato 19.00
domenica 18.00
martedì 21.00
mercoledì 17.00
2°giovedì 17.00
2°venerdì 21.00
2°sabato 19.00
2 a domenica 18.00

SETTORI INTERO RIDOTTO
platea e palchi centrali € 100 € 80
palchi laterali € 80 € 65

Prezzo ridotto: under 30, over 60, titolari CartaEffe (Feltrinelli/ibs), cral e convenzioni.

L’abbonamento al San Ferdinando si compone di 6 spettacoli a turno fisso al Teatro San Ferdinando (La zattera 
di Gericault; Scalo marittimo; Il segreto del talento; L’arte della commedia; La compagnia del sonno; Stanza con 
compositore, donne, strumenti musicali, ragazzo) e 4 a scelta* tra gli spettacoli al Mercadante (Il crogiuolo; Otel-
lo; Il giardino dei ciliegi; La gioia) e al San Ferdinando (Libidine violenta; Settimo senso. Moana Pozzi; Tavola tavola, 
chiodo chiodo…; Italia Brasile 3 a 2 Il ritorno; La morte e la fanciulla.).

*di cui almeno uno al San Ferdinando

ASSEGNAZIONE POSTO

Gli spettacoli a scelta possono prevedere una diversa assegnazione di posto e, in alcuni casi, di turno essendo 
programmati per un numero di repliche inferiore rispetto ai turni fissi e per la diversa planimetria dei teatri. 

CAMBIO TURNO

L’eventuale spostamento del turno di abbonamento deve essere richiesto in casi eccezionali e con almeno due 
giorni di anticipo rispetto alla data del proprio turno. Il cambio viene effettuato in base alla disponibilità di posti e 
non dà diritto allo stesso settore di abbonamento. Il costo della commissione è di € 1.

22.23 mercadante | san ferdinando | ridottoSTAGIONE



BIGLIETTI 
TEATRO MERCADANTE FERIALE WEEK END (ven-sab-dom)

Platea e I fila di palchi € 22,00 € 25,00
ridotto € 18,00 € 20,00
Posto palco II e III fila € 16,00 € 20,00
ridotto € 13,00 € 16,00
Posto palco II e III fila laterali e IV fila € 12,00 € 15,00
ridotto € 10,00 € 12,00

TEATRO SAN FERDINANDO FERIALE WEEK END (ven-sab-dom)

Platea e palchi € 20,00 € 22,00
ridotto € 16,00 € 18,00
loggione € 12,00 € 15,00
ridotto € 10,00 € 12,00

Prezzo ridotto: Under 30, Over 60, Titolari CartaEffe (Feltrinelli/ibs), Cral e convenzioni.

RIDOTTO PREZZO INTERO PREZZO RIDOTTO
Posto unico numerato € 15,00 € 10,00

Prezzo ridotto: Abbonati Teatro di Napoli, Under 30, Over 60, Titolari CartaEffe (Feltrinelli/ibs), Cral e convenzioni.

22.23 mercadante | san ferdinando | ridottoSTAGIONE

LE CARD
DEL TEATRO  
DI NAPOLI
Secgli quella che fa per te!

CARD
SAN FERDINANDO CARD costa 50 euro e consente 6 
ingressi a scelta tra tutti gli spettacoli in programma 
al Teatro San Ferdinando. È valida anche in coppia (2 
ingressi per 3 spettacoli). 

ATUTTOTEATRO CARD costa 75 euro e consente 6 in-
gressi a scelta tra tutti gli spettacoli di cui 2 al Merca-
dante, 2 al San Ferdinando e 2 al Ridotto. È valida anche 
in coppia (2 ingressi per 3 spettacoli). 

CARD GIOVANI - UNDER 30 è nominale. Costa 30 euro e 
consente 6 ingressi a scelta tra tutti gli spettacoli di 
cui 2 al Mercadante, 2 al San Ferdinando e 2 al Ridotto. 

QUINTETTO STUDENTI è nominale. Costa 25 euro e 
consente di vedere 5 spettacoli tra Mercadante e San 
Ferdinando. Elenco degli spettacoli inclusi nella card su 
teatrodinapoli.it 

RIDOTTO CARD costa 50 € e consente 6 ingressi a scel-
ta tra tutti gli spettacoli al Ridotto. È valida anche in 
coppia (2 ingressi per 3 spettacoli). 

Le card sono valide fino al 31 maggio 2023, fino ad 
esaurimento posti.

COME ACQUISTARE LE CARD
In vendita online, sul sito vivaticket.com, presso le 
biglietterie del Teatro di Napoli e nei punti vendita 
autorizzati. I possessori della Card Giovani – Under 
30 al momento dell’ingresso in sala devono esibire un 
documento d’identità.

COME PRENOTARE E RITIRARE I BIGLIETTI
Contestualmente all’acquisto delle card, sia online che 
presso le biglietterie del Teatro di Napoli, è possibile 
effettuare la scelta degli spettacoli. In alternativa i 
possessori delle card possono prenotare gli spettacoli 
in un secondo momento inviando una mail a  
biglietteria@teatrodinapoli.it o recandosi presso le 
biglietterie del Teatro di Napoli.

È possibile ritirare i biglietti fino a un’ora prima dell’ini-
zio della rappresentazione; la prenotazione può essere 
disdetta ma almeno due giorni prima della data scelta 
(in caso di mancata comunicazione o ritiro, il biglietto 
viene considerato utilizzato). È possibile ritirare i titoli 
d’ingresso senza prenotazione anche il giorno stesso 
dello spettacolo, adeguandosi alla disponibilità dei posti 
rimasti liberi.

In vendita online, sul sito vivaticket.com  
presso le biglietterie del Teatro di Napoli  

e nei punti vendita autorizzati



LA RIVISTA SEMESTRALE  
DEL TEATRO DI NAPOLI 
TEATRO NAZIONALE 
 

Per raccontare il nostro 
tempo a partire dal teatro

acquistabile su marottaecafiero.it 
in tutti gli store online e nelle librerie

INFORMAZIONI D’ACQUISTO
È possibile utilizzare i voucher come metodo di pagamento.

BIGLIETTERIE TEATRO DI NAPOLI
biglietteria@teatrodinapoli.it

TEATRO MERCADANTE 

Piazza Municipio, Napoli 
telefono 081 5513396 

orari: dal lunedì al sabato 10.30 > 19.00 - domenica e festivi 10.30 > 13.00  
e da un’ora prima di ogni spettacolo

TEATRO SAN FERDINANDO

Piazza Eduardo De Filippo 20, Napoli 
telefono 081 292030 / 291878

orari: dal lunedì al venerdì: dalle 10.30 alle 13.30 e dalle 14.00 alle 18.00

sabato: dalle 10.30 alle 13.30  
e da un’ora prima di ogni spettacolo

PUNTI VENDITA AUTORIZZATI 

Box Office Galleria Umberto I, 17 - Napoli tel  081 5519188

Concerteria  Via Michelangelo Schipa, 15 - Napoli tel  081 7611221

Il Botteghino Via Antonio Pitloo, 1a - Napoli tel  081 5568054

MC Revolution Via Giulio Palermo, 124 - Napoli tel  081 5456196

Promos Vomero Via Massimo Stanzione, 49 - Napoli tel  081 5564726

Azzurroservice.net c/o La Feltrinelli via Santa Caterina a Chiaia, 23 - Napoli tel  081 0322362

GRUPPI E PUBBLICO ORGANIZZATO  
L’ufficio promozione offre al pubblico organizzato la possibilità di acquistare biglietti a prezzi ridotti.  
Per informazioni: ufficiopromozione@teatrodinapoli.it · tel. 0815524214 - 0815510336

ONLINE 
Sul sito vivaticket.com 

In considerazione dell’evoluzione della pandemia e delle normative che ne possono derivare, il programma potrà subire variazioni.

22.23 mercadante | san ferdinando | ridottoSTAGIONE



SELEZIONATI PER TE

PARCHEGGI CONVENZIONATI

TEATRO MERCADANTE  

Parcheggio Buono Molo Beverello tel 335 499658

Garage turistico  A. De Gasperi, 14 tel 081 5525442

Parking Toledo  Via Goethe, 7 tel 081 18100900

TEATRO SAN FERDINANDO

Parcheggio Petagna  Via Vincenzo Petagna, 6 bis tel 339 8933239

RISTORANTI
Presentando il biglietto del teatro si avrà diritto a uno sconto nei seguenti ristoranti convenzionati 

TEATRO MERCADANTE

‘A TAVERNA DO’ RE Supportico Fondo di Separazione, 2/3 
(adiacente Teatro Mercadante)

tel 081 5522424 sconto 10% 

BELLILLO Via Depretis, 114 tel 081 2184600 sconto 15%

DAMBO BEEF AND GRILL Piazza Municipio, 2 tel 081 5525996 sconto 10% 

DI MARTINO SEAFRONT  
PASTA STORE / PASTA BAR Piazza Municipio, 1 tel 081 18496287 sconto 10% 

KOINÈ Via Depretis, 64/68 tel 081 5518408 sconto 20% 

LA LAZZARA Piazza Francese tel 081 5517854 sconto 15% 

LEGRANI Via Verdi, 8 tel 081 18754381 sconto 10% 

VINECÒ CUCINA:  
CULTURA E PASSIONE Via Depretis, 80 tel 081 18791276 sconto 20%

TEATRO SAN FERDINANDO

‘A MUZZARELLA MIA PARLA! Via Foria, 152 tel 333 2426245 apericena menù fisso € 6,50

LOMBARDI 1892 Via Foria, 12/14 tel 081 456220 sconto 10% 

OWAP PIZZERIA Via Foria, 150 tel 081 19573227  sconto 10%

LE NOSTRE CONVENZIONI
Accademia di Belle Arti di Napoli
Accademia Nazionale d’Arte Drammatica 
“Silvio d’Amico” 
Federazione Nazionale dei Cavalieri del lavoro 
Gruppo del Mezzogiorno
Goethe Institut-Neapel 
Istituto Cervantes di Napoli 
Institut Français Napoli 
La Feltrinelli 
L.u.e.t.e.c
Gallerie d’Italia
MANN - Museo Archeologico Nazionale di Napoli 
Museo del Tesoro di San Gennaro
Touring Club Italiano 
Università Ca’ Foscari di Venezia
Università degli Studi di Napoli Federico II 
Università degli Studi di Napoli L’Orientale 
Università degli Studi della Campania “Luigi Vanvitelli”
Università degli Studi Suor Orsola Benincasa
Associazione Alatel - Seniores Telecom Italia  
Campania e Basilicata
Arca Enel 
Associazione Alessandro Scarlatti
Associazione Assopeople Soluzioni Smart
Associazione Banca Popolare di Bari - Club Soci
Associazione Centro Studi Musica Italiana
Associazione Centro Studi sul Teatro Napoletano
Associazione Comunità Ellenica di Napoli e Campania
Associazione Culturale Aldebaran Park APS
Associazione Culturale ARILC GrecoLatinoVivo
Associazione Culturale “Sii turista della tua città”
Associazione Culturale Tournarrà
Associazione degli Italianisti - ADI sd
Associazione Dissonanzen
Associazione Divina
Associazione Esa - Erasmus Student Association
Associazione Guapanapoli ASD
Associazione Italiana Scompensati Cardiaci
Associazione La Rotonda onlus
Associazione Lavoratori Intesa San Paolo
Associazione Pensionati Banco di Napoli
Associazione Pro Loco Soul Express
Associazione Scuola di Fotografia
Associazione Manageritalia
Associazione Megaride
Associazione Mogli Medici Italiani sezione di Napoli
Associazione Nazionale Magistrati

Associzione PaRuS
Associazione UGAF - Seniores Aziende Fiat
Associazione Vivoanapoli
Azienda Seda Italy Spa
Associazione Tournarrà   
Fondazione Centro di Musica Pietà de’ Turchini
Libreria Iocisto
Sindacato Unitario Giornalisti Campania
Società GammaD s.r.l. 
TAR - Giustizia Amministrativa Campania
Unicoop Tirreno Coop A.R.L. 
Assodipendenti
Cral Ansaldo Trasporti
Cral Aps Cisl Turismo Sociale
Cral Assit Digital SpA
Cral Banco Popolare
Cral BCP - Banca di Credito Popolare
Cral Beni Culturali
Cral CNR
Cral Circumvesuviana
Cral Comando Forze Operative Sud
Cral Consiglio Regionale Campania
Cral degli Atenei
Cral Dipendenti Sanità Campana
Cral dogane e monopoli
Cral Fitel Campania
Cral Forze dell’Ordine
Cral Funny Days
Cral Cra Generali ASD
Cral Giustizia Amministrativa
Cral Gruppo Sportivo Ricreativo Pozzuoli
Cral InfinityCral
Cral Italia Associazione
Cral Luigi Vanvitelli
Cral Napoletanagas
Cral Parthenope
Cral Regione Campania
Cral Selenia Fusaro 
Cral SNALS – Istruzione & Turismo
Cral Telecom Campania Calabria
Cral Tlc Comprensorio Olivetti
Cral Unicampania - Sun
Cral Università degli Studi della Campania “Luigi Vanvitelli”
Cral Vigili del fuoco
Cral Wra Welfare and Recreation Association
Federcral Italia
Intercral Campania



ASSOCIAZIONE TEATRO STABILE DELLA CITTA’ DI NAPOLI
 
SOCI FONDATORI
Comune di Napoli
Regione Campania
Città Metropolitana di Napoli
 
CONSIGLIO DI AMMINISTRAZIONE
Stefania Brancaccio (Vicepresidente vicario)
Emilio Di Marzio (Vicepresidente)
Evelina Christillin 
Roberto D’Avascio
 
COLLEGIO DEI REVISORI DEI CONTI
Francesco Campobasso (Presidente)
Caterina Benincasa
Raffaele Ianuario
 
DIRETTORE
Roberto Andò
 
DIRETTORE OPERATIVO
Mimmo Basso
 

SEGRETERIA GENERALE E DI DIREZIONE
Rosanna Cuomo
 
PRODUZIONE E PROGRAMMAZIONE
Marzia D’Alesio (responsabile), Francesca Nicodemo, Francesca Matteoli, Monica Vicinanza, Natalia Di Vivo
Gestione teatri: Maria Rita Baio (responsabile servizio), Ester Mancini, Raffaele Picone
Ufficio tecnico: Fabrizio Comparone (responsabile servizio), Marcello Iale, Peppe Cino, 
Enzo Palmieri, Luigi Sabatino, Antonio Gatto, Angelo Grieco, Alessio Cusitore, Ciro Petrillo,  
Paolo Vitale, Fulvio Mascolo, Carmine Pierri
 
AMMINISTRAZIONE
Michele Fariello (responsabile), Monica Verde, Giusi Langella, Maria Carmina Mango, 
Federica Chierchia, Luigi Gagliotta, Francesco Del Porto
Ufficio personale: Federico Vacca Torelli
Biglietteria: Nunzia Tizzani (coordinatrice), Michele Santamaria, Daniela Strino, Eugenia Cafariello
 
COMUNICAZIONE E DOCUMENTAZIONE
Stefania Maraucci
Marketing e promozione: Serena Bruscolini, Annalisa Marino, Ottavio Mauriello
 
UFFICIO STAMPA
Sergio Marra (Capo ufficio stampa)
Valeria Prestisimone
 
CONSULENZE
Agenzia di comunicazione Arkè
Assistenza direzione artistica, marketing, promozione Alfio Scuderi 
Consulenza del lavoro Ivo Amodio
Sicurezza e RSPP Ecotecnica srl



TEATRO MERCADANTE | RIDOTTO

Piazza Municipio, Napoli

uffici

tel. 081 5524214 / 5510336

biglietteria

tel. 081 5513396

orari biglietteria

dal lunedì al sabato 10.30 > 19.00 - domenica e festivi 10.30 > 13.00

e da un’ora prima di ogni spettacolo

TEATRO SAN FERDINANDO

Piazza Eduardo De Filippo 20, Napoli

biglietteria

tel. 081 292030 / 291878

orari biglietteria

dal lunedì al venerdì 10.30 > 13.00 | 16.00 > 19.00 · sabato 10.30 > 13.00

e da un’ora prima di ogni spettacolo 

biglietteria@teatrodinapoli.it   

info@teatrodinapoli.it

teatrodinapoli.it
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scarica l’app del teatro di napoli


