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da vent’anni il teatro della città 



IN BUONA COMPAGNIA

Il prossimo dicembre il Teatro di Napoli - Teatro Nazionale celebra un compleanno 
importante: vent’anni di teatro pubblico nella città. Una funzione civile e culturale 
fondamentale che il tempo e le recenti emergenze, come la pandemia, hanno 
modificato e rinnovato. Il mandato è progettare e rendere possibile un teatro che 
rifletta i conflitti, i problemi, le contraddizioni della società. Che renda protagonisti gli 
esseri umani di ogni latitudine e con loro gli artisti, i drammaturghi, i registi, i tecnici, 
le attrici, gli attori. E ovviamente il pubblico. Un teatro che crei comunità. Un teatro 
che immagini l’inimmaginabile. Un teatro che continui a interrogarsi sul senso del 
teatro. Sul suo significato sociale e politico. Un teatro aperto alla sperimentazione dei 
linguaggi, non semplice museo delle forme classiche. Questo anniversario è dunque 
un traguardo, ma non nel senso di un risultato acquisito, anzi, ci spinge ancora di più 
alla tensione della ricerca e al confronto con le vecchie e le nuove generazioni. Lo 
festeggeremo con questo sentimento, consapevoli che abbiamo davanti a noi molti 
altri traguardi da raggiungere.
Nel nuovo cartellone della stagione del Mercadante si trovano i nomi di alcuni dei 
registi e interpreti italiani più importanti di oggi: Antonio Latella, Michelangelo Dalisi, 
Marco Cacciola, Davide Livermore, Andrea De Rosa, Carmelo Rifici, Marco Tullio 
Giordana, Luigi Lo Cascio, Silvio Orlando, Isabella Ragonese, Fabrizio Bentivoglio, 
Laura Marinoni, Elisabetta Pozzi, Umberto Orsini, Pamela Villoresi, Massimo Popolizio, 
Valerio Binasco, Luca Lazzareschi, Milvia Marigliano, Daria Deflorian, Leonardo Lidi. 
E un esordiente fuoriclasse come Nanni Moretti, un regista che con i suoi film ha 
segnato generazioni di spettatori e che si accosta al teatro per la prima volta con Diari 
d’amore, uno spettacolo ispirato da due testi di Natalia Ginzburg. Anche nella stagione 
del San Ferdinando e del Ridotto si ritrovano alcuni tra i nomi più significativi della 
nostra scena: Enzo Moscato, Armando Pugliese, Isa Danieli, Moni Ovadia, Antonio 
Rezza e Flavia Mastrella, Marina Confalone, Vincenzo Pirrotta, Lluis Pasqual, Lina 
Sastri, Donatella Finocchiaro, Alfonso Postiglione, Elia Schilton, Marcello Cotugno, 
Lunetta Savino, Andrea Renzi, Lino Musella, Gianfranco Pannone, Eleonora Danco, 
Claudio Collovà, Massimo Verdastro, Tonino Taiuti, Raffaele Di Florio, Arturo Cirillo.   
E ci sarà un progetto scandito in più appuntamenti dedicato a un regista come Milo 
Rau, geniale inventore di un teatro che si propone ancora di cambiare il mondo.  
E due spettacoli di danza, uno di Luna Cenere, l’altro di Virgilio Sieni. 



Dalla Clitennestra di Colm Tóibín, al Circus Don Chisciotte di Ruggero Cappuccio, a 
The Interrogation di Milo Rau e Edouard Louis, al Pa’ (Pasolini) con la drammaturgia 
di Marco Tullio Giordana e Luigi Lo Cascio, alle Memorie di Ivan Karamazov da 
Dostojevski, alla Ragazza sul divano di Jon Fosse, alla Scatola di biscotti di Maurizio 
de Giovanni, alla Storia di un oblio di Laurent Mauvignier al Pinter di Party Time e del 
discorso di accettazione del Nobel, agli Abitanti di Alessio Forgione questa stagione 
offre l’occasione di uno sguardo profondo sulla drammaturgia contemporanea e mi fa 
molto piacere che si svolga nel segno del teatro di regia. Un teatro che ha fatto uno 
strappo con la tradizione alla fine degli anni Sessanta e ha poi ripreso a dialogarvi. Un 
teatro di idee, di fermenti culturali, di movimento.  In occasione di un anniversario così 
importante per noi e per la città, è bene ricordare che l’articolo 9 della Costituzione 
sancisce che la cultura è un bene comune. E che un teatro pubblico è un avamposto 
della cultura. 

                                                                                                                     Roberto Andò



21 DICEMBRE > 7 GENNAIO | TEATRO SAN FERDINANDO 

LA SCATOLA DI BISCOTTI

10 > 21 GENNAIO | TEATRO MERCADANTE 

DIARI D’AMORE Dialogo / Fragola e panna

17 > 21 GENNAIO | RIDOTTO 

RITRATTO DI DORA M.

18 > 28 GENNAIO | TEATRO SAN FERDINANDO 

STORIA DI UN OBLIO

24 > 28 GENNAIO | RIDOTTO 

DELITTO E CASTIGO. I TRE INTERROGATORI

27 GENNAIO | TEATRO MERCADANTE 

LETTURA CLANDESTINA - La solitudine del satiro di Ennio Flaiano 

2 > 4 FEBBRAIO | TEATRO MERCADANTE 

THE INTERROGATION

6 > 11 FEBBRAIO | TEATRO MERCADANTE 

PROCESSO GALILEO 

9 > 11 FEBBRAIO | RIDOTTO 

UNA STORIA AL CONTRARIO

14 > 25 FEBBRAIO | TEATRO MERCADANTE 

PA’

15 > 25 FEBBRAIO | TEATRO SAN FERDINANDO 

NOZZE DI SANGUE

18 > 29 OTTOBRE | TEATRO MERCADANTE 

CLITENNESTRA

26 OTTOBRE > 5 NOVEMBRE | TEATRO SAN FERDINANDO 

TIEMPE SCIUPATE

7 > 12 NOVEMBRE | RIDOTTO 

IL FRIGO

10 > 12 NOVEMBRE | TEATRO SAN FERDINANDO 

OYLEM GOYLEM

15 > 26 NOVEMBRE | TEATRO MERCADANTE 

CIRCUS DON CHISCIOTTE

18 > 19 NOVEMBRE | TEATRO SAN FERDINANDO 

VANISHING PLACE [DANZA]

21 > 26 NOVEMBRE | RIDOTTO 

BENVENUTE STELLE

28 NOVEMBRE > 3 DICEMBRE | TEATRO SAN FERDINANDO 

HYBRIS

30 NOVEMBRE  > 10 DICEMBRE | RIDOTTO 

FELICISSIMA JURNATA

6 > 10 DICEMBRE | TEATRO MERCADANTE 

MARIA STUARDA

12 > 17 DICEMBRE | TEATRO MERCADANTE 

SEAGULL DREAMS. I sogni del Gabbiano

23.24MERCADANTE | SAN FERDINANDO | RIDOTTO STAGIONE



22 FEBBRAIO > 3 MARZO | RIDOTTO 

PLAY VIVIANI

27 FEBBRAIO > 3 MARZO | TEATRO SAN FERDINANDO 

IL RITO

2 > 3 MARZO | TEATRO MERCADANTE 

CECITÀ [DANZA]

5 > 10 MARZO | TEATRO SAN FERDINANDO 

LA LUPA

9 MARZO | TEATRO MERCADANTE 

IL LUPO E LA LUNA

14 > 24 MARZO | TEATRO SAN FERDINANDO 

LA MADRE

15 > 24 MARZO | RIDOTTO

PROMETHEUS, SECONDO MOVIMENTO: IṐ

19 > 28 MARZO | TEATRO MERCADANTE 

CIARLATANI

3 > 14 APRILE | TEATRO MERCADANTE 

L’ALBERGO DEI POVERI

11 > 21 APRILE | TEATRO SAN FERDINANDO 

PINTER PARTY Il bicchiere della staffa, Il linguaggio della montagna, Party Time

18 > 28 APRILE | RIDOTTO 

IMPOSSIBILE

MERCADANTE | SAN FERDINANDO | RIDOTTO

19 > 20 APRILE | TEATRO MERCADANTE 

THE REPETITION. Histoire(s) du théâtre (i)

23 > 28 APRILE | TEATRO MERCADANTE 

ZIO VANJA PROGETTO ČECHOV – seconda tappa

30 APRILE > 5 MAGGIO | TEATRO MERCADANTE 

LE MEMORIE DI IVAN KARAMAZOV

3 > 12 MAGGIO | RIDOTTO 

GLI ABITANTI

7 > 12 MAGGIO | TEATRO MERCADANTE 

LA RAGAZZA SUL DIVANO

9 > 19 MAGGIO | TEATRO SAN FERDINANDO 

CINEMAMUTO

23.24STAGIONE
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da La casa dei nomi di Colm Tóibín
adattamento e regia Roberto Andò
con Isabella Ragonese, Ivan Alovisio, Arianna Becheroni, Denis Fasolo,  
Katia Gargano, Federico Lima Roque, Cristina Parku, Anita Serafini
coro Luca De Santis, Eleonora Fardella, Sara Lupoli, Paolo Rosini, Antonio Turco
scene e luci Gianni Carluccio 
costumi Daniela Cernigliaro
musiche e direzione coro Pasquale Scialò 
suono Hubert Westkemper
coreografie Luna Cenere
trucco Vincenzo Cucchiara
parrucchiera Sara Carbone
aiuto regia Luca Bargagna
produzione Teatro di Napoli - Teatro Nazionale,  
Campania Teatro Festival - Fondazione Campania dei Festival

18 > 29 OTTOBRE | TEATRO MERCADANTE

viviamo in un mondo in cui molte divisioni sono intime e viscerali, perciò queste storie 
rimangono essenziali per noi. A me interessava inserire la storia in un contesto formale 
nuovo: quello del romanzo psicologico. Il romanzo è la forma migliore per esplorare la 
differenza fra pensieri e parole. Puoi sapere che cosa passa per la mente di una persona, 
mentre quella persona non lo dice a nessuno. Tutti i personaggi di questa storia hanno 
subito dei traumi. Ho scritto il libro per un lettore moderno. 
Volevo un mondo in cui il potere degli dèi stesse declinando; in cui alcune persone 
credono, ma altre no. Volevo fare vivere Clitennestra in uno spazio quasi secolare, così 
che non debba chiedere agli dèi di aiutarla, bensì, al contrario, in cui possa fare piani, 
avere strategie, che possono funzionare oppure no”. Se Clitennestra è stata tramandata 
come un personaggio essenzialmente negativo, qui finalmente si trovano dispiegate le 
sue ragioni umane».

CLITENNESTRA

Roberto Andò adatta e porta in scena La casa dei nomi, il romanzo di 
Colm Tóibín dove sono svelate le ragioni che hanno portato Clitennestra 
ad assassinare Agamennone e vendicare il sacrificio della figlia Ifigenia. 
Per la prima volta viene scandagliato il complesso animo della regina, 
abilmente interpretata, nella sua umanità, da Isabella Ragonese. 

«Clitennestra è veramente un mostro?», si chiede Andò nelle sue note di regia. «Certo, è 
un’assassina. Ma il suo matrimonio altro non è che il susseguirsi di intollerabili violenze. 
Nel romanzo di Tóibín, la tragica storia di rancore e solitudine, di sangue e vendetta, di 
passione e dolore è narrata da tre punti di vista, ma soltanto le due donne, Clitennestra 
e Elettra, raccontano in prima persona e la loro voce è decisamente la più drammatica. I 
protagonisti risultano tragici perché sono uomini e donne disperatamente soli. L’umanità 
di questi profili, colti nel recinto esclusivo della psicologia, nasce quindi dalla mancanza di 
ciò che nel mito – e quindi nella tragedia classica – li rendeva più forti ma anche algidi e 
distanti, ovvero la presenza degli dèi.  
Secondo Tóibín “queste storie hanno a che fare con i conflitti all’interno della famiglia. Oggi M FISSO
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di Enzo Moscato 
regia Armando Pugliese 
con Isa Danieli e Enzo Moscato 
musiche originali ed elaborazioni Pasquale Scialò
musiche eseguite dal vivo da Ciro Cascino pianoforte, Gianluca Marino chitarra,
Fabiano Pappalardo sassofono, Paolo Cimmino percussioni
scene Luigi Ferrigno
costumi Nunzia Russo
produzione Teatro di Napoli - Teatro Nazionale, Gli Ipocriti Melina Balsamo

26 OTTOBRE > 5 NOVEMBRE | TEATRO SAN FERDINANDO

TIEMPE SCIUPATE

Armando Pugliese dirige Isa Danieli e Enzo Moscato: due voci, due 
corpi, due voci-corpi, maschile e femminile si fondono, si slegano, si 
contrappongono, si abbracciano in una narrazione scenica che tocca, 
o tenta di sfiorare tutti i tasti, o gran parte di essi, del racconto, al 
contempo realistico e mitico, di Napoli. Soprattutto di canzoni, che 
sono l’asse centrale attorno a cui ruota tutto lo spettacolo, sospeso, con 
leggerezza, ma senza superficialità, tra drammaturgia e musica; teatro e 
appassionato amore per la pura sonorità.
 
«I versi di Moscato – spiega il regista - creano suggestioni che subito dopo si dissolvono, 
sfidando con la loro forza l’immaginario di ognuno. È sempre “la gran puttana nobile e 
miserrima” la protagonista di Tiempe sciupate. Napoli, la scialacquona, la sciupona, con 
echi del passato che si rivolgono al presente e, io credo, anche al futuro.
È, o vuol essere, una regia che accompagna queste immagini, una regia attenta 
alle indicazioni che quelle immagini descrivono, ma anche propositiva, proprio per SF FISSO | M A SCELTA 

quell’attenzione al futuro che quei versi in realtà suggeriscono. Un viaggio nell’inconscio 
di noi napoletani, che quell’eredità del passato ancora ci portiamo dentro. Questi versi 
sono volatili tanto quanto sono feroci e l’ipotesi di proporli interpretati da Isa Danieli e 
dall’autore stesso rende ancor più appetibile l’operazione. In questo viaggio Moscato 
impone allo spettatore una presa di coscienza della condizione di questa città - attuale, ma 
che viene da lontano - e che mi piacerebbe gettasse degli sguardi su come potrebbe essere 
il futuro. Che cosa è stato sprecato, sciupato, perduto? E c’è la speranza che di questo 
patrimonio immenso si possa conservare non solo la memoria di ciò che si è sciupato, ma 
anche di ciò che potrebbe ancora illuminare il futuro? È questo che la regia si propone, 
nonostante c’è chi pensa che nulla potrà mai cambiare perché, come dice Pasolini, i 
napoletani hanno scelto di essere immutabili come i Tuareg.
A far da contrappunto al testo di Moscato un intenso percorso musicale di brani conosciuti 
e nuovi, accompagnati da una piccola orchestra e curati da Pasquale Scialò».
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di Copi
traduzione Luca Coppola e Giancarlo Prati 
regia Massimo Verdastro e Giuseppe Sangiorgi
con Massimo Verdastro
scene Pier Paolo Bisleri
costumi Roberta Spegne
luci Carmine Pierri
produzione Teatro di Napoli - Teatro Nazionale

7 > 12 NOVEMBRE | RIDOTTO

genera un paradossale circo tragico, nel quale la comicità scaturisce da ”un teatro dove 
si muore spesso, magari tra torbidi delitti e fra atroci torture, ma dove nessuno sembra 
mai morire veramente” (Stefano Casi, Il teatro inopportuno di Copi): è questa non-morte 
che offre al testo l’impronta irresistibile del riso, della farsa, dello sberleffo osceno. Al 
cospetto del frigo – regalo di sua madre, con la quale il protagonista dà vita ad un surreale 
e teatralissimo sdoppiamento – L si trova a fare i conti con la propria  identità, o forse 
con una non-identità e il quotidiano si rivela luogo di solitudine e di disperata comicità. 
Con Il frigo affronto la sfida di mettermi ancora una volta in gioco, offrendo a me stesso 
la possibilità di interpretare vorticosamente e voluttuosamente sei personaggi diversi. Mi 
assumo il rischio folle e lucido di vivere una metamorfosi che compio attraverso la mia 
danza, attraverso il mio travestimento e attraverso la mia parola vertiginosa, in compagnia 
di un partner inquietante e muto, il frigo…».

IL FRIGO

Massimo Verdastro dirige ed interpreta Il frigo di Copi, il cui protagonista 
L, unico attore in scena, riesce a dar vita all’inesistente: sei personaggi 
immaginari che non rappresentano che le sue ossessioni, i suoi incubi. 
Egli è costretto-inchiodato nella propria stanza ove è presente un unico 
oggetto, un frigorifero.
 
«È la mia frequentazione come interprete e regista di autori quali Sandro Penna, Oscar 
Wilde, Nino Gennaro, Carlo Emilio Gadda, Petronio Arbitro – scrive il regista – che mi 
porta ad affrontare Il frigo, una delle opere più note di Raul Damonte Botana, in arte Copi, 
geniale drammaturgo, disegnatore, scrittore e attore franco-argentino scomparso nel 1987. 
Il frigo è un atto unico nel quale un solo attore interpreta sei personaggi diversi e che si 
può considerare un classico della drammaturgia del Novecento.  
Comicità irriverente, situazioni al limite dell’assurdo e del grottesco, funambolici 
travestimenti. Fin troppo facile assimilare l’oggetto frigo ad un simbolo della nostra civiltà 
dominata dalla tecnologia. Il frigorifero di Copi è unicamente e crudelmente un totem, un 
simulacro, attorno al quale il protagonista pratica una danza feroce, macabra e kitsch, che M A SCELTA | SF A SCELTA
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di e con Moni Ovadia  
e con Moni Ovadia Stage Orchestra:  
Michele Gazich (violino), Giovanna Famulari (violoncello), Massimo Marcer (tromba), 
Albert Mihai (fisarmonica), Marian Serban (cymbalon) 
scene e costumi Elisa Savi 
progetto sonoro Mauro Pagiaro 
produzione Corvino Produzioni, CTB Centro Teatrale Bresciano 

10 > 12 NOVEMBRE | TEATRO SAN FERDINANDO

fatto di essere interamente dedicato a quella parte della cultura ebraica di cui lo Yiddish è 
la lingua e il Klezmer la musica. 
La Moni Ovadia Stage Orchestra si rifà alla tradizione della musica klezmer nell’incrocio 
di stili, nell’alternanza continua dei toni e degli umori che la pervadono, dal canto dolente 
e monocorde che fa rivivere il clima di preghiera della sinagoga all’esplosiva festosità di 
canzoni e ballate composte per le occasioni liete. 
Oylem Goylem è un esempio di come in uno spettacolo di centoventi minuti si possano 
fondere umorismo e tradizione, intelligenza colta e gusto popolare in una formula 
linguisticamente internazionale. 

OYLEM GOYLEM

Con Oylem Goylem Moni Ovadia e i suoi musicisti danno vita a una 
rappresentazione basata sul ritmo, sull’autoironia, sull’alternanza 
continua di toni e di registri linguistici, dal canto alla musica; una grande 
carrellata di umorismo e chiacchiere, battute fulminanti e citazioni dotte, 
scherzi e una musica che fa incontrare il canto liturgico con le sonorità 
zingare.
 
La lingua, la musica e la cultura Yiddish, quell’inafferrabile miscuglio di tedesco, ebraico, 
polacco, russo, ucraino e romeno, la condizione universale dell’Ebreo errante, il suo essere 
senza patria sempre e comunque sono al centro di Oylem Goylem. Uno spettacolo che 
«sa di steppa e retrobotteghe, di strade e sinagoghe». Tutto questo è ciò che Moni Ovadia 
chiama il «suono dell’esilio, la musica della dispersione»: in una parola della «diaspora». 
Si potrebbe dire che lo spettacolo ha la forma classica del cabaret comunemente inteso. 
Alterna infatti brani musicali e canti a storielle, aneddoti, citazioni che la comprovata abilità 
dell’intrattenitore sa rendere gustosamente vivaci. Ma la curiosità dello spettacolo sta nel 

SF A SCELTA  | M A SCELTA 
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di Ruggero Cappuccio
regia Antonio Latella
con Marco Cacciola e Michelangelo Dalisi
scene Giuseppe Stellato costumi Graziella Pepe  
musiche Franco Visioli sound design Franco Visioli e Dario Felli  
luci Simone De Angelis assistente al progetto artistico Brunella Giolivo
i viaggiatori Marina Cappelli, Generoso Ciarcia, Rachele Esposito, Ciro Giacco,  
Dante Maggio, Sergio Marchi, Antonio Milizia, Bruno Minotti, Aurora Paglia,  
Elena Pandolfi, Vincenzo Pengo, Manlio Petagna, Patrizia Quarto, Vanda Riccio,  
Adriana Sparano, Antonietta Tammaro, Maria Titomanlio, Francesco Vaccaro, Luigi Vinci
assistente alla regia Paolo Costantini
produzione Teatro di Napoli - Teatro Nazionale,  
Campania Teatro Festival - Fondazione Campania dei Festival

15 > 26 NOVEMBRE | TEATRO MERCADANTE

metafora di quel posto che sta prima dell’inizio di quella “divina commedia” che è la vita 
stessa, un posto dove la speranza viene lasciata, perché sperare non ha più senso. Penso 
a un luogo dove gli anziani vanno a leggere su un tabellone elettronico la destinazione del 
loro ultimo viaggio, ma come per incanto quella parola non arriverà mai, perché alla fine 
non c’è un ultimo luogo, non esiste e non può esistere, perché noi siamo il luogo di noi 
stessi, noi siamo la prima ed ultima stazione. Il più grande dono che ci è stato dato è la 
parola, dalla parola noi abbiamo fatto lingua, il nostro eterno viaggiare. Il dono più prezioso 
che abbiamo sono le infinite moltitudini che le particelle (lettere dell’alfabeto) ci danno 
combinandosi in infiniti modi. Ogni lettera dell’alfabeto è una stazione del nostro stare al 
mondo, ogni parola una forchettata di spaghetti aglio olio e peperoncino».

CIRCUS DON CHISCIOTTE

Per la sua nuova regia, Antonio Latella affronta il mito di Don Chisciotte 
nella riscrittura di Ruggero Cappuccio. Michelangelo Dalisi e Marco 
Cacciola, interpreti rispettivamente del cavaliere errante e del suo 
scudiero, ingaggiano un entusiasmante corpo a corpo con un testo che 
punta sul valore della parola e della lingua.

«Se il tempo non esistesse?», si chiede Latella nelle sue note di regia. «Se il tempo fosse 
solo un’invenzione degli uomini per accettare la parola fine? Se l’eterno viaggiare fosse 
solo un eterno finire un po’? Due uomini fuggono da loro stessi per incontrare un altro sé 
nei luoghi della mente, nei luoghi abitati solo dalla parola e dalla lingua. La lingua come 
unica possibilità per viaggiare nell’infinito mondo, nonostante il nostro essere creature 
finite. Non c’è un servo e un padrone, non c’è un intellettuale e un uomo del popolo, c’è 
un solo uomo che sa essere entrambi gli uomini, entrambe le possibilità che la vita ci ha 
dato: una attraverso la letteratura che si fa vita, l’altra attraverso la vita che si fa letteratura. 
Essere colti ed essere meravigliosamente ignoranti. Due lati della stessa medaglia. Due 
esistenze che si incontrano in una discarica, dove la discarica può essere solo una grande M A SCELTA | SF A SCELTA
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coreografia e concetto Luna Cenere 
con i performer Marina Bertoni, Francesca La Stella, Ilaria Quaglia,  
Davide Tagliavini, Luca Zanni 
musiche Renato Grieco  
spazio scenico Raffaele di Florio 
disegno luci Giulia Broggi 
produzione Teatro di Napoli - Teatro Nazionale,  
Körper - Centro di produzione Nazionale della Danza, La Biennale di Venezia 
con il sostegno di Hessisches Staatballet, Agora de la danse -  résidences de création 
croisées en danse entre l’Italie et le Québec with CINARS and NID Platform,   
CID - Centro internazionale della Danza, MIC - Direzione Generale Spettacolo,  
Istituto Italiano di Cultura - Colonia e Istituto Italiano di Cultura - Montreal

spettacolo realizzato nell’ambito del progetto residenze coreografiche Lavanderia a Vapore 
e grazie alla residenza a FABBRICA EUROPA / PARC Performing Arts Research Centre

18 > 19 NOVEMBRE | TEATRO SAN FERDINANDO | DANZA

Ispirata dalla corrente surrealista e minimalista, l’autrice prosegue la sua indagine sui temi 
del corpo, della postura e del gesto. In questo nuovo progetto, installativo e coreografico 
allo stesso tempo, l’intenzione di Luna è quella di scavare più a fondo nella pratica del 
nascondere e rivelare, sperimentando la relazione tra i corpi e oggetti materici.
«Cos’è il corpo in scena? Volevo che diventasse altro, che non fosse solo corpo 
antropomorfo, ma memoria collettiva, suggestione nello spettatore, elemento paesaggistico 
in cui ognuno ha la possibilità di vedere qualcos’altro. Nel mio lavoro sento la necessità 
di abbandonare la realtà e far sì che elementi surreali conducano me e lo spettatore in un 
altrove onirico in cui anche la percezione del tempo possa essere alterata. Uno stato di 
abbandono in cui anche le più grandi bugie sono lecite», dice la coreografa.

VANISHING PLACE 

Danzatrice, coreografa e performer, Luna Cenere concepisce il corpo come un 
paesaggio, elemento di complesse composizioni architettoniche nello spazio. Con il 
progetto Vanishing Place ha vinto il bando Nuove coreografie della Biennale di Venezia.
 
Vanishing Place è un luogo in cui il tempo, inteso nella sua evanescenza, si genera e si 
perde come le emozioni del presente e la memoria. Un paesaggio in movimento fatto di 
corpi, gesti e immagini dai contorni sfumati, inafferrabili e in cui ogni azione manifesta 
custodisce in sé il suo contrario, la sua stessa assenza. È uno spazio surreale in cui il tempo 
è sottratto a se stesso. 
Praticando la necessaria condizione di nudità dal 2015, Luna Cenere ha sviluppato un 
approccio personale e un metodo di ricerca che continua a osservare il corpo come un 
paesaggio. La sua ricerca è incentrata sulla capacità del corpo di astrarsi e diventare 
elemento poetico senza mai abbandonare la concretezza della forma e del gesto.
La coreografa esplora il tempo dell’adagio per mettere in rilievo ciascuna parte del corpo  
e crea forme per plasmare lo spazio scenico, privilegiando l’essenziale e l’unità singola  
del gesto. 
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scritto e diretto da Eleonora Danco 
con Eleonora Danco e Federico Majorana 
costumi Alessandro Lai 
disegno luci Eleonora Danco
si ringrazia per la scelta delle musiche Marco Tecce
produzione Teatro di Napoli - Teatro Nazionale, Teatro di Roma - Teatro Nazionale

21 > 26 NOVEMBRE | RIDOTTO

bio dove compro more essiccate dell’Himalaya per cena. Un quadro espressionista, dei 
lembi umani che volano, mixati a impressioni, visioni stati d’animo, il corpo che si adagia  
e si dispera come sempre. Tratto da storie vere della periferia romana.
Un dj set di racconti ai margini, uno stordimento di realtà, anche tragicomica, impietosa  
e commovente».

BENVENUTE STELLE

Eleonora Danco è una delle attrici e autrici più interessanti del panorama 
italiano: per l’abilità nello scrivere drammaturgie e per il talento scenico 
che si esprime attraverso grandi capacità espressive. Vederla dal 
vivo è un’esperienza da non perdere, perché il suo racconto diventa il 
racconto implicito dello spettatore e la sua performance riesce sempre a 
coinvolgere e emozionare.

 
Benvenute stelle è una drammaturgia ispirata alla vita nelle periferie delle grandi città. 
Con un linguaggio tragicomico, crudo e diretto, fisico coglie l’aspetto intimo dell’individuo.
«Stavo lì, a Tor Bella Monaca - scrive Eleonora Danco nelle sue note - in case che cascano 
a pezzi, con madri che non hanno i soldi per far mangiare i figli, bambini che la sogliola se 
la sognano, ragazzi in carcere, rapine, spaccio, mazzate. Mi sono concentrata nel dare voce 
a questo mondo, senza aggiungere filtri paternalistici o pedagogici. 
Ho rotolato, come ho potuto, nelle loro atmosfere: distanti appena venticinque minuti dal 
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di Flavia Mastrella e Antonio Rezza 
(mai) scritto da Antonio Rezza 
con Antonio Rezza 
e con Ivan Bellavista, Manolo Muoio, Chiara Perrini,  
Enzo Di Norscia, Antonella Rizzo, Daniele Cavaioli 
e con la partecipazione straordinaria di Cristina Naccioni 
habitat Flavia Mastrella 
assistente alla creazione Massimo Camilli 
disegno luci Daria Grispino 
produzione RezzaMastrella, La Fabbrica dell’Attore - Teatro Vascello,  
Teatro di Sardegna, Spoleto Festival dei Due Mondi 

28 NOVEMBRE > 3 DICEMBRE | TEATRO SAN FERDINANDO

sopra. Piccoli dittatori che fanno della posizione la loro roccaforte. Ma poi barcollano con 
una porta davanti gestita da un carnefice inesatto che stabilisce dove gli altri vivono. Chi 
bussa sta dentro, chi bussa cerca disperatamente che qualcuno da fuori chieda “chi è?”. 
Bussiamo troppo spesso da fuori per tutelare le poche persone che vivono all’interno, 
piccoli centri di potere chiusi a chiave. Dovremmo imparare a bussare ogni volta che 
usciamo, perché fuori ci sono tutti, l’esterno è proprietà riservata, condominio esistenziale, 
casa aperta. L’educazione va sfoggiata in mezzo agli altri e non pretesa quando ci si 
spranga insieme al parentato. La famiglia la sera chiude fuori tutta l’umanità, che senso 
ha accogliere il diverso quando ogni notte ci barrichiamo dichiarando l’invalicabilità della 
nostra dimora? Infimi governanti delle pareti domestiche, come le bestie. L’uomo diventa 
circense, domatore della proprietà privata». 

HYBRIS

Antonio Rezza e Flavia Mastrella, artisti unici «per folle e lucida 
genialità», come recita la motivazione del Leone d’Oro alla Carriera 
ricevuto nel 2018, presentano Hybris. In scena una pesante porta di 
legno riconducibile ai più svariati significati: può essere la porta della 
percezione da oltrepassare, la porta intesa come ingresso di un computer, 
la porta dell’inferno o anche non avere più alcun senso preciso.
 
Con un impianto scenico apparentemente minimale, Hybris – spettacolo di grande 
successo della compagnia RezzaMastrella – è capace di trasportare lo spettatore in una 
molteplicità di universi trasformandoli metafisicamente in appartamenti, grazie a una 
semplice porta che Rezza e gli attori, che lo accompagnano in scena, muovono palesando 
innumerevoli storie, umori, peripezie, incontri, pianti, risate, ma talvolta anche dolore. 
Scrivono gli autori: «Aprire la porta sulle altrui incertezze, sull’ambiguità, sull’insicurezza 
dell’essere e la meschinità dello stare. Chiunque sta in un punto, detta legge in quel 
punto. Ci si conosce sotto i piedi e dove stanno non si vede bene perché ci sono i piedi 
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uno spettacolo di Putéca Celidònia 
drammaturgia e regia Emanuele D’Errico 
con Antonella Morea e Dario Rea 
e con le voci delle donne e degli uomini del Rione Sanità 
scene Rosita Vallefuoco 
musiche originali Tommy Grieco 
suono Hubert Westkemper 
luci Desideria Angeloni 
costumi Rosario Martone 
aiuto regia Clara Bocchino 
produzione Teatro di Napoli - Teatro Nazionale, Cranpi, Putéca Celidònia 
in collaborazione con La Corte Ospitale - Forever Young 2022 
con il sostegno di Teatro Biblioteca Quarticciolo 
e di C.RE.A.RE Campania Centro di residenze della Regione Campania

30 NOVEMBRE > 10 DICEMBRE | RIDOTTO

E tra un’intervista e l’altra abbiamo domandato loro chi fosse Beckett e nessuno lo aveva 
mai sentito nominare. Eppure ci sembravano così vicini, così familiari. Il testo è venuto da 
sé, lo hanno scritto loro: le storie di Assunta, Pasqualotto, Angela e di tutti gli altri sono 
così pregne da poterci scrivere romanzi per ognuno di loro. Questo testo è anche la storia di 
una donna di centonove anni C-E-N-T-O-N-O-V-E che ancora si trucca, che mette lo smalto 
e “sente” la gente intorno che suona e che canta. Di queste storie si compone Felicissima 
jurnata, che pone l’accento sulla paralisi emotiva e fisica che queste persone si impongono 
per mancanza di mezzi. Molti di loro non sono mai usciti dalla loro città, nel migliore dei 
casi, e nel peggiore non sono mai usciti dal proprio quartiere e chissà da quanto tempo 
dalla propria casa. Non è prigionia questa? È una prigionia consapevole o inconsapevole?».

FELICISSIMA JURNATA 

Putéca Celidònia nasce nel settembre 2018 da un gruppo di ex allievi 
della scuola del Teatro di Napoli - Teatro Nazionale e prende in gestione 
due beni confiscati alla camorra nel Rione Sanità. Due bassi diventano 
così luogo di accoglienza e di restituzione ai cittadini attraverso servizi 
socio-culturali, tra cui i corsi di teatro e di scenografia, gratuiti. Il 
nuovo spettacolo Felicissima jurnata cerca di cogliere l’essenza o, 
forse, l’assenza di vita reale che unisce sul filo della solitudine il basso 
napoletano e quel che ne resta di Giorni felici di Beckett.
 
«Ci è successo, dopo aver gradualmente preso confidenza, di entrare in alcuni bassi (la 
tipica abitazione al piano terra con ingresso su strada) e di trovare una situazione surreale. 
Così abbiamo deciso di iniziare un viaggio!», scrive Emanuele D’Errico nelle sue note. 
«Nello zaino abbiamo messo la macchina da presa, il quaderno degli appunti e le domande 
che il testo Giorni felici ci ha mosso, immergendoci nelle storie delle persone che ci hanno 
sorpreso, rapito e portato su di una strada imprevista. 
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di Friedrich Schiller 
traduzione Carlo Sciaccaluga 
regia Davide Livermore 
con Laura Marinoni, Elisabetta Pozzi,  
Gaia Aprea, Linda Gennari, Giancarlo Judica Cordiglia,  
Olivia Manescalchi, Sax Nicosia, Giua (chitarra e voce) 
costumi regine Dolce & Gabbana 
costumi Anna Missaglia 
allestimento scenico Lorenzo Russo Rainaldi 
musiche Mario Conte, Giua 
direzione musicale Mario Conte 
disegno luci Aldo Mantovani 
regista assistente Mercedes Martini 
produzione Teatro Nazionale di Genova, Teatro Stabile di Torino - Teatro Nazionale,  
CTB Centro Teatrale Bresciano

6 > 10 DICEMBRE | TEATRO MERCADANTE

Maria Stuarda diventa anche una sfida per due straordinarie attrici che si contendono, 
letteralmente, i ruoli. Sera dopo sera, infatti, sarà una sorpresa anche per le due interpreti 
scoprire chi vestirà i panni di chi. A decidere la sorte è un gioco teatrale, che nel prologo 
dello spettacolo indica chi delle due attrici sarà la regina destinata a regnare e chi quella 
destinata a perire. 
Accanto alle protagoniste, agiscono cinque tra attori e attrici, continua il regista: «Cinque 
supereroi che interpretano più di un ruolo a testa e ci permettono di affrontare l’opera, 
nella nuova traduzione di Carlo Sciaccaluga, basata su endecasillabi liberi, in modo 
pressoché integrale».

MARIA STUARDA 

Continua l’indagine di Davide Livermore sul senso e le possibilità 
del concetto di giustizia nel nostro tempo. Così, ecco Maria Stuarda, 
capolavoro di Schiller che racconta il tragico confronto tra Maria Stuart, 
cattolica regina di Scozia, e la protestante Elisabetta I. In gioco c’è 
la corona d’Inghilterra. Ad incarnare le sovrane sono due interpreti 
d’eccezione: Laura Marinoni ed Elisabetta Pozzi.
 
Un violento affresco storico che Livermore ambienta in una scena claustrofobica, dominata 
da una grande scalinata: un non-luogo in cui tutto è possibile. La tragedia di Schiller porta 
in sé anche una aspra riflessione sul rapporto tra donne e potere. La regina Elisabetta, 
infatti, si mascolinizza, perde progressivamente le sue caratteristiche di donna pur di 
vincere la sfida con la rivale: è ancora il patriarcato a riconfermare sé stesso. Al contrario, 
dichiara Livermore, «vorremmo lasciarci ispirare da un “principio femminile del diritto”, una 
legge più umana, più comprensiva e dunque più giusta. Vorrei vedere il potere esercitato 
da una donna e non da una regina che è proiezione del maschile».  
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da Il gabbiano di Anton Čechov 
adattamento, regia e video Irina Brook 
traduzione e collaborazione artistica Alessandro Anglani 
con Pamela Villoresi, Geoffrey Carey, Giuseppe Bongiorno, Vincenzo Palmeri,  
Monica Granatelli, Giorgia Indelicato, Giuseppe Randazzo 
e con la partecipazione in video di Miguel Gobbo Diaz 
scene e costumi Irina Brook  
luci Antonio Sposito 
produzione Teatro Biondo Palermo 
in collaborazione con Dream New World - Cie Irina Brook

12 > 17 DICEMBRE | TEATRO MERCADANTE

Il gabbiano parla del nostro mestiere con tutto l’amore appassionato e la crudeltà disperata 
che può suscitare. Al centro ci sono i temi ineludibili del successo e del fallimento, la 
necessità di vivere una vita di creatività e la più distruttiva delle malattie avvertite dagli 
artisti: il bisogno dell’approvazione. Per questa nuova esplorazione, sono felice di ritrovarmi 
con i giovani attori e attrici della Scuola di Teatro del Biondo, oltre che con la grande attrice 
Pamela Villoresi e il mio attore iconico Geoffrey Carey. È un’opera che ci conduce in un 
emozionante viaggio a ritroso e in avanti, tra la narrazione dell’opera e reinvenzioni più 
contemporanee che si aprono su un mondo onirico, abitato da memorie personali».

SEAGULL DREAMS. I sogni del Gabbiano

La regista Irina Brook, figlia del maestro Peter Brook, esplora in questo 
spettacolo la propria biografia di figlia d’arte attraverso le parole di Anton 
Čechov. I temi e le atmosfere del teatro checoviano riaffiorano dal vissuto 
personale della regista. 
 
Irina Brook trasporta la vicenda de Il gabbiano in un contesto realistico – dagli anni 
Settanta ai giorni nostri, proiettati verso la metarealtà – mischiando i ricordi personali e 
le esperienze di vita degli interpreti alle aspirazioni e ai desideri della nuova generazione 
di giovani attori e attrici: la passione per il palcoscenico, l’impegno, il gioco, il desiderio 
di proiettare la vocazione teatrale nel futuro, includendo le nuove tecnologie, ma anche le 
umiliazioni, le incertezze, il nomadismo. Nelle sue note di regia Irina Brook scrive: «Seagull 
Dreams è una versione decostruita e intima de Il gabbiano di Čechov, creata per il Teatro 
Biondo di Palermo. Mi sto imbarcando in un lavoro che nasce organicamente dalla prima 
tappa di House of Us: La Madre, che avevo realizzato con gli allievi della Scuola del Biondo. 
Attraverso i testi e le emozioni della mitica commedia di Čechov, continuo a sviluppare i 
temi legati al rapporto tra “Vita e Teatro”: la vita nel teatro, il teatro nella vita. M A SCELTA | SF A SCELTA
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di Maurizio de Giovanni 
regia Andrea Renzi 
con Marina Confalone, Chiara Baffi e altri attori in via di definizione
scene Lino Fiorito
aiuto regia Costanza Boccardi
produzione Teatro di Napoli - Teatro Nazionale

21 DICEMBRE > 7 GENNAIO  | TEATRO SAN FERDINANDO

fuori da una vecchia scatola, una di quelle di metallo che aveva contenuto biscotti e che 
adesso conserva frammenti di esistenza confusi e disordinati in forma di vecchie fotografie, 
che si animano. È così che Nancy ritrova il suo primo amore, Riccardo, giovane e sognante 
musicista; Carmen, la sua migliore amica e Maria, sua madre, che non vedeva e sentiva da 
più di trent’anni. Ciascuno di questi ricordi porta Nancy a riscoprire Nunzia, la principessa 
piena di sogni, che freme per riemergere dal fondo dell’anima cui era stata costretta.  
Perché la coscienza, prima o poi, chiede sempre conto di chi eravamo.
E di chi siamo diventati.
 

LA SCATOLA DI BISCOTTI

Maurizio de Giovanni torna a scrivere per il teatro e, questa volta, lo fa 
per una delle attrici napoletane più care al pubblico, Marina Confalone. 
Lo spettacolo, diretto da Andrea Renzi, racconta la storia di una donna 
che vede riaffiorare antichi ricordi da una vecchia scatola di biscotti.
 
La scatola di biscotti è la storia di un progressivo ritrovamento.
Nancy Red è una donna manager, che crede di essere arrivata a un punto fermo, di aver 
costruito un’identità soddisfacente ed equilibrata, pur avendo rinunciato alle proprie 
aspirazioni. È la più affermata e temuta rappresentante di artisti della capitale, ha una 
relazione ventennale con un uomo sposato, sul quale crede di esercitare un’ascendente e, 
soprattutto, è molto benestante. Invece, si ritrova, in occasione della morte di sua madre e 
del ritorno al paese dal quale era scappata trent’anni prima, a fare i conti con un passato 
che, come tutti i passati, non è mai tale.
La donna, bloccata da sola nella sua casa d’origine a causa di una tempesta, inizia una 
paradossale comunicazione con il pesce rosso, voce della sua coscienza, che la spinge a 
guardarsi dentro e a scavare tra i suoi ricordi di giovinezza, che vengono subdolamente SF FISSO | M A SCELTA
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due commedie di Natalia Ginzburg 
regia Nanni Moretti 
con Valerio Binasco, Daria Deflorian, Alessia Giuliani, Arianna Pozzoli, Giorgia Senesi 
scene Sergio Tramonti 
luci Pasquale Mari 
costumi Silvia Segoloni
produzione Teatro di Napoli - Teatro Nazionale, Teatro Stabile di Torino - Teatro Nazionale, 
Carnezzeria Srls, Emilia Romagna Teatro ERT / Teatro Nazionale,  
LAC Lugano Arte e Cultura, Châteauvallon-Liberté scène nationale,  
TNP Théâtre National Populaire de Villeurbanne,  
La Criée - Théâtre National de Marseille, Maison de la Culture d’Amiens 
in collaborazione con Aldo Miguel Grompone

10 > 21 GENNAIO  | TEATRO MERCADANTE

sarcasmo con i valori e i costumi cari alla società borghese, i personaggi di Diari d’amore si 
troveranno a parlare di matrimonio, fedeltà, maternità e amicizia, denunceranno le proprie 
inettitudini e muteranno in commedia il lato più tragico delle loro esistenze.

TEATRO MERCADANTE 9 GENNAIO ORE 21
Nanni Moretti legge i Sillabari di Goffredo Parise
 
Sillabari di Goffredo Parise è una raccolta di racconti brevi dedicati a sentimenti umani 
“essenziali” che, disposti in ordine alfabetico, compongono una sorta di dizionario: 
narrazioni controcorrente, frutto d’una fulminante riduzione agli elementi primi della realtà, 
capaci di evocare un intero mondo perduto. Come ha scritto Cesare Garboli, Parise «distilla 
la pietra filosofale del raccontare. Ma non racconta, fa qualcosa di più. Invoglia a pensare 
che il mondo sia raccontabile».

DIARI D’AMORE  
Dialogo / Fragola e panna

La prima regia teatrale di Nanni Moretti è un omaggio a una delle 
scrittrici italiane più significative del Novecento, Natalia Ginzburg.  
I due atti unici proposti, Dialogo e Fragole e Panna, sono lo specchio 
della dissoluzione della società, così chiaro all’autrice da farne la cifra 
tematica portante della propria opera. Con questo spettacolo Nanni 
Moretti celebra la propria passione per la scrittrice torinese.
 
Ragazzi randagi privi di casa o di occupazione, mogli distratte, mariti fedifraghi: tutti 
parlano o dialogano senza realmente arrivare a un compromesso, semplicemente 
rovesciando le proprie insicurezze sul prossimo e Moretti si prepara ad esplorare con ironia 
quelle intimità domestiche ormai rassegnate, dove i conflitti hanno lasciato il posto a 
indifferenza, fatuità emotive e mediocrità morali.  
Il “teatro delle chiacchiere” della Ginzburg per Moretti riesce a metterci davanti ad uno 
specchio limpido, che ancora oggi riflette la nostra inadeguatezza e l’apatia che troppo 
spesso ci rende inerti spettatori delle complessità e delle tragedie della vita. Giocando con 
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parole Fabrizio Sinisi
regia Francesco Frongia
con Ginestra Paladino
musiche originali Carlo Boccadoro
scene e costumi Erika Carretta
disegno luci Sarah Chiarcos
suono Silvia Laureti
la maschera del Minotauro è di Mimmo Paladino
produzione Teatro Filodrammatici di Milano, Fondazione Teatro Due Parma

17 > 21 GENNAIO | RIDOTTO

non arriverà mai a superare una faticosa mediocrità, è uno dei momenti che delineano un 
percorso esistenziale segnato da brusche cesure e dolorosi cambi di rotta. 
Cinque anni dopo, alla fine della sua relazione con Picasso, è una donna spezzata, che si 
aggira nuda nell’androne di casa sua, in preda a una crisi psicotica. 
È soccorsa, curata e accudita da Jacques Lacan e trova due strade per superare 
l’abbandono: la pittura e la religione. Dora Maar, a poco a poco, si chiude in un’esistenza 
fatta di meditazione, di preghiera e di solitudine: una clausura misteriosa che dura quasi 
cinquant’anni e in cui nessuno è mai ammesso.
Tre immagini di una stessa donna, eppure, così lontane fra loro: Dora Maar raggiante musa 
dei surrealisti; la donna che piange nei ritratti di Picasso, annientata da un amore assoluto 
e la reclusa, la mistica piegata nel corpo dall’artrosi, ma sempre più raffinata nello spirito.
Tre facce, tre maschere, tre stazioni di un percorso esistenziale unico.

RITRATTO DI DORA M.

Francesco Frongia porta in scena – con le parole di Fabrizio Sinisi – la 
storia di Dora Maar, una delle donne amanti di Picasso, interpretata da 
Ginestra Paladino e si domanda attraverso le parole di Victoria Combalìa, 
«Dora Maar sarebbe stata apprezzata e ammirata se non fosse stata 
l’amante di Picasso? E le sue fotografie sarebbero passate alla storia? 
Sì, non c’è dubbio. Ma Dora Maar è stata vittima di un cliché: essere, 
secondo lo stesso Picasso, la donna che piange».
 
Dora Maar attraversa tutto il Novecento e nella prima metà della sua vita è vicina al cuore 
della Parigi artistica e culturale, in quel momento magico in cui la città è il centro del 
mondo. La sua carriera fotografica è breve, ma intensa e le sue foto testimoniano la Parigi 
proletaria dell’epoca, sono foto poetiche e politiche. La sua attività di fotografa si colloca 
fra il 1931 e il 1937, anno in cui, spinta da Picasso, abbandona la fotografia per la pittura, 
dopo aver testimoniato con una serie di storici scatti la creazione di Guernica. Questo 
passaggio dalla fotografia, un’arte che Dora padroneggia con maestria, alla pittura, in cui 
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di Laurent Mauvignier © Les Editions de Minuit 
traduzione Yasmina Melaouah - casa editrice Feltrinelli  
regia Roberto Andò 
con Vincenzo Pirrotta 
regista assistente Luca Bargagna 
suono e luci Michele Lavanga 
produzione Società per Attori 

18 > 28 GENNAIO | TEATRO SAN FERDINANDO

memoria o della coscienza che resistono alle parole. A questa resistenza Mauvignier 
contrappone l’esattezza della parola, il suo potere evocativo e catartico. 
Mi è sembrato che Storia di un oblio fosse un testo che oggi potesse trovare un 
senso speciale presso il pubblico teatrale. Dopotutto il teatro è da sempre racconto 
di un’esperienza, anche della più oscura e irraccontabile, come appunto è oscura e 
irraccontabile l’incongrua uccisione di un uomo da parte di quattro vigilanti e il tentativo di 
restituirle un senso da parte di chi resta». 

STORIA DI UN OBLIO

Roberto Andò mette in scena per il teatro Storia di un oblio, capolavoro 
di Laurent Mauvignier. Si racconta un violento fatto di cronaca avvenuto 
in Francia: un uomo ruba una lattina di birra in un centro commerciale 
e per questo viene fermato dagli addetti alla sicurezza. Gli agenti lo 
trascinano nel magazzino e lo ammazzano di botte.  
La parola di Mauvignier sfida l’indulgenza dell’autocoscienza e la retorica 
sentimentalistica della cronaca a buon mercato, riuscendo a dar voce alla 
sofferenza e alla solitudine che segna la vita delle persone.
 
«Due anni fa ho letto il testo di Laurent Mauvignier e ho pensato subito che era scritto in 
una lingua vocata al teatro», dichiara Andò nelle sue note di regia. «Storia di un oblio è un 
canto a più voci, ma è concepito per una sola voce. Un canto che Vincenzo Pirrotta intona 
a nome di ognuno di noi, conducendoci in quella zona dolorosa e opaca in cui ogni essere 
umano è destinato a sparire e a essere dimenticato. 
La scrittura di Mauvignier circoscrive luoghi indicibili dell’esperienza, quei luoghi della 
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dal romanzo di Fëdor Dostoevskij 
adattamento e regia Claudio Collovà 
con Sergio Basile, Nicolas Zappa, Serena Barone 
scene e costumi Enzo Venezia 
suono e composizione Giuseppe Rizzo 
luci Pietro Sperduti 
produzione Teatro Biondo Palermo
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Come in una partita a scacchi, le cui mosse seguono regole particolari che ci riguardano 
tutti, il libero arbitrio sembra dare scacco alla giustizia, prima che tutto si capovolga, 
almeno nelle nostre coscienze. Agli interrogatori è presente una vecchia, un fantasma dai 
contorni shakespeariani che vibra ossessivamente nel cervello di Raskòlnikov e che segna, 
come un angelo nero e muto, l’ulteriore sofferenza del protagonista. 

DELITTO E CASTIGO 
I TRE INTERROGATORI 

Il nuovo spettacolo di Claudio Collovà, interpretato da Sergio Basile e 
Nicolas Zappa, non è una riproposizione di Delitto e castigo. Non ci sono 
le variabili narrative e i paesaggi delle storie parallele. Si concentra solo 
sui temi di giustizia e di libero arbitrio, affrontando questioni estreme, 
concetti forti come quello di pena, crimine, delitto, colpa, perdono e 
giustizia.
 
Fulcro della drammaturgia sono i tre incontri tra l’assassino e il suo giudice, nei quali 
Dostoevskij, attraverso la vicenda tormentata del protagonista, Raskòlnikov, spinge la colpa 
ai suoi estremi confini, in quella zona dove bene e male, orrore e compassione si prestano a 
configurare il concetto di giustizia, il cui valore non è filosofico ma politico. Gli interrogatori 
sono i momenti cruciali del romanzo, nei quali emerge chiaro che gli uomini si dividono in 
due categorie: quelli “comuni”, tenuti ad attenersi alla morale umana, e quelli “eccezionali” 
svincolati da ogni obbligo morale e legittimati a violare qualunque legge e che per la loro 
superiorità hanno il diritto di uccidere, se il loro atto può servire al bene comune.  
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con Fabrizio Bentivoglio (voce recitante),  
Ferruccio Spinetti (contrabbasso) 
coordinamento artistico e distribuzione a cura di Elena Marazzita 
produzione AidaStudio Produzioni 
in collaborazione con Bubba Music

27 GENNAIO | TEATRO MERCADANTE

contrabbasso di Ferruccio Spinetti, per raccontarne la figura e tramandare fino al presente 
l’immagine di un uomo che come pochi altri ha saputo raccontare l’Italia per ciò che, 
incredibilmente, ancora oggi è.

LETTURA CLANDESTINA 
La solitudine del satiro di Ennio Flaiano 

Fabrizio Bentivoglio legge Ennio Flaiano. Un viaggio alla ricerca dell’Italia 
d’oggi con le parole di un grande protagonista dell’Italia che fu: perché ci 
sono molti modi di arrivare, ma il migliore è quello di non partire.
 
Molto citato, ma quanto realmente conosciuto? Facitore proverbiale di aforismi tra i più 
evocati, Ennio Flaiano è stato protagonista di primissimo piano della vita intellettuale 
italiana, soprattutto in quel periodo fecondo che, dalla fine della guerra, attraversa il boom 
economico e porta fino alla fine degli anni Sessanta. 
I suoi motti, che ancora oggi punteggiano i social network come gli articoli di giornale, 
hanno decostruito meticolosamente la società italiana di quel periodo, per raffigurarne con 
intento satirico i (molti) vizi e le (poche) virtù. 
Scomparso prematuramente, non ebbe modo di trasportare oltre la propria statura di laico 
moralista, oggi citata sì ma poco nota, anche perché di quel tipo di intellettuale si sono 
perse le tracce al giorno d’oggi. 
Lettura clandestina restituisce alcuni tra gli innumerevoli articoli che Flaiano scrisse 
per giornali e riviste, selezionati e letti da Fabrizio Bentivoglio con il contrappunto del FUORI ABBONAMENTO
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di Édouard Louis e Milo Rau 
drammaturgia Carmen Hornbostel
traduzione Erik Borgman e Kaatje De Geest
regia Milo Rau
con Arne de Tremerie
assistenti alla regia Giacomo Bisordi, François Pacco (in tour)
disegno luci Dennis Diels e Ulrich Kellermann (in tour)
produzione IIPM in coproduzione con NTGent e ITA - International Theatre Amsterdam  
inizialmente commissionata da Kunstenfestivaldesarts

spettacolo in fiammingo, sottotitolato in italiano
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Louis e Rau – un continuo scambio tra teatro e realtà, caduta e trasformazione, finzione e 
verità, divenire e stare.
«L’essenza del teatro è la stessa della letteratura»: mostrare quanto è difficile esporsi. «Il 
Teatro non dovrebbe essere un luogo sicuro», scrive Louis.
«La verità rappresenta una rivincita, dal momento che viviamo in un mondo di bugie», ha 
inoltre dichiarato su «The Guardian». «Riguardo i poveri, riguardo le persone omosessuali, 
riguardo ciò che viviamo. La verità è una lotta, sempre». 

THE INTERROGATION

Édouard Louis e Milo Rau sono amici da molto tempo, un’amicizia nata 
dalla loro comune ricerca di un’arte del reale. Un teatro non distaccato, 
ma un contributo necessario alla politica, alla cultura e alla collettività, 
un luogo per raccontare storie vere capaci di modellare la società.  
Con The Interrogation, presentano un lavoro molto personale sul dubbio 
e sul fallimento. 
 
Édouard Louis e Milo Rau hanno scritto e rappresentato The interrogation nella primavera 
del 2021. Interpretato dall’attore di NTGent global ensemble, Arne de Tremerie, The 
interrogation è uno spettacolo incentrato sull’esibizione della vulnerabilità, di un momento 
di stallo poetico, ritenuto un passaggio necessario per una trasformazione, essenziale per 
acquisire autenticità e forse anche per rendere “necessaria” l’arte.  
La domanda che gli autori vi si pongono è: possiamo fuggire dal nostro vissuto tramite 
l’arte, o l’arte è solo la prova di un fallito tentativo di liberazione? 
«Si tratta di una pièce profondamente malinconica, frammentaria e tenera» – dichiarano 
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di Angela Dematté, Fabrizio Sinisi 
dramaturg Simona Gonella 
regia Andrea De Rosa, Carmelo Rifici 
con Luca Lazzareschi, Milvia Marigliano 
e con Catherine Bertoni de Laet, Giovanni Drago, Roberta Ricciardi, Isacco Venturini 
scene Daniele Spanò 
costumi Margherita Baldoni 
progetto sonoro GUP Alcaro  
disegno luci Pasquale Mari 
produzione TPE - Teatro Piemonte Europa, LAC Lugano Arte E Cultura,  
Emilia Romagna Teatro ERT / Teatro Nazionale  
in collaborazione con Associazione Santacristina Centro Teatrale
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oggi; il lutto familiare che sta elaborando provoca un cortocircuito con i dialoghi che 
intrattiene con uno scienziato e con sua madre, costringendola ad intraprendere un viaggio 
più vasto, che mette in discussione la sua visione del mondo. Un futuro, nel quale ogni 
realismo si sgretola e i personaggi diventano le voci di un’invettiva contro un Galileo che 
non è più visto solo come l’imputato di un tribunale ecclesiastico, ma come il portavoce 
di un processo storico e culturale che ha congiunto in maniera indissolubile la ricerca 
scientifica alla capacità tecnica, saldando per sempre l’idea di progresso di una società 
alla potenza dei suoi dispositivi tecnologici. Il cannocchiale di Galileo diventa così lo 
strumento di una rivoluzione che, iniziata nel XVII secolo, proietta il mondo in un futuro per 
molti versi inquietante. Tre sequenze che corrispondono ad altrettanti processi che – con 
diversi linguaggi e modalità espressive – indagano i destini e gli interrogativi del mondo 
contemporaneo e di quella che oggi chiamiamo “modernità”.

PROCESSO GALILEO  

La forte esperienza vissuta a causa della pandemia ha spinto Andrea De 
Rosa e Carmelo Rifici a lavorare sul rapporto con la scienza, del tutto 
ignari del fatto che stessero svolgendo parallelamente una ricerca sullo 
stesso argomento. Decidono, poi, di provare a lavorarci insieme.  
Per indagare il rapporto con la scienza, sono partiti da Galileo Galilei, 
dagli atti del suo processo, dalla sentenza della santa inquisizione e 
dall’abiura cui fu costretto lo scienziato, per approfondire i rapporti che, 
oggi più che mai, legano la scienza alla società e al potere. 
 
Processo Galileo si compone di tre storie, tre momenti uniti in un unico spettacolo. Un 
prologo, ambientato nel passato storico in cui avviene l’abiura: le parole del processo a 
Galileo del 1633, con i suoi personaggi e il suo linguaggio, fungono da punto di partenza e 
di irradiazione dei diversi temi in gioco – il rapporto tra la scienza e il potere, la tradizione, 
la coscienza. Un presente, nel quale una giovane donna, madre e intellettuale, è chiamata 
a raccontare per una rivista divulgativa il nuovo paradigma che la scienza sta ponendo 
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un progetto di e con Elena Arvigo
riduzione dal libro di Francesca De Sanctis
regia Elena Arvigo
regista collaboratore Ciro Masella
aiuto regia Monica Santoro
luci Laura De Bernardis
audio Brando Nencini
produzione Il teatro delle donne
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quando stringeva rapporti con il mondo intellettuale. Intanto il suo corpo non regge più lo 
stress e si ribella: la malattia rara e insidiosa da cui è affetta da anni torna a farle visita.
Il racconto della storia personale, la famiglia, gli amori, i figli, la malattia si fonde con 
le vicissitudini di un mestiere e di una carriera da reiventare e ridefinire ad ogni passo. 
Francesca figlia, moglie e madre accompagna Francesca studentessa e poi giornalista tra le 
righe di questa storia commovente e piena di vitalità. Nonostante. Ogni piccola vittoria ha i 
suoi nonostante, ma, a saper guardare da vicino, sono proprio i nonostante di ogni storia a 
renderla un racconto di vita unico e straordinario.

UNA STORIA AL CONTRARIO 

Il libro di Francesca De Sanctis da carta stampata diventa uno spettacolo 
teatrale. Una storia personale che si fa racconto generazionale, 
intrecciandosi alla complessa vicenda de «l’Unità», il quotidiano fondato 
da Antonio Gramsci che nel 2017 ha sospeso le pubblicazioni. 
 
Il 29 luglio del 2014 il quotidiano «l’Unità» sospende le pubblicazioni e un’ottantina 
di giornalisti si ritrovano da un momento all’altro senza lavoro. Fra di loro c’è anche 
Francesca, incinta di quattro mesi e già madre di una bimba di cinque anni. Un anno dopo 
il giornale riapre e lei viene riassunta, ma l’esperienza durerà poco. A giugno del 2017 
«l’Unità» sparisce di nuovo dalle edicole. Stavolta sono ventinove i giornalisti a perdere il 
lavoro. Francesca si ritrova ancora in Cassa integrazione, ma non si arrende. Collabora con 
diverse testate e per un periodo lavora anche in tv, è costretta però a fare i conti con pezzi 
malpagati e una concorrenza spietata, schiacciata fra pensionati che non vogliono cedere i 
loro spazi e giovanissimi disposti a tutto. Diventa una precaria, proprio lei che a venticinque 
anni poteva vantarsi di avere già fra le mani un contratto a tempo indeterminato, e ripensa 
a tante cose, da suo padre, scomparso prematuramente, ai sui primi anni a «l’Unità», M A SCELTA | SF A SCELTA
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drammaturgia Marco Tullio Giordana, Luigi Lo Cascio 
da testi di Pier Paolo Pasolini 
regia Marco Tullio Giordana 
con Luigi Lo Cascio 
e la partecipazione di Sebastien Halnaut 
scene e disegno luci Giovanni Carluccio 
costumi Francesca Livia Sartori 
musiche Andrea Rocca 
aiuto regia Luca Bargagna 
foto e video Serena Pea 
produzione TSV - Teatro Nazionale

si ringraziano gli eredi di Pier Paolo Pasolini Maria Grazia Chiarcossi  
e Matteo Cerami, la casa di moda Missoni e Maurizio Donadoni

14 > 25 FEBBRAIO | TEATRO MERCADANTE

un grido di battaglia che bisognava raccogliere per fronteggiare il declino, anziché trattarlo 
come un visionario jettatore e mi colpisce oggi quanto fosse per lui necessario consumarsi 
e mettersi a repentaglio, addirittura “fisicamente”, per poter decifrare e descrivere il suo 
Paese. Qualcosa che non riguarda solo l’intelligenza ma il corpo, la carne, il sangue. Questo 
spettacolo cerca di dar conto proprio di questa disperata attualità, senza preoccuparsi 
troppo di apparire parziale o arbitrario. D’altra parte ognuno ha il suo Pasolini, com’è 
giusto che sia, e questo non è che il nostro. Anzi il “suo”, perché non c’è parola, virgola, 
capoverso che non provenga dalla sua opera tanto che potremmo definirlo un’autobiografia 
in versi».

PA’

Nel 2022, in occasione del centenario della nascita dell’artista e 
intellettuale friulano, Marco Tullio Giordana e Luigi Lo Cascio hanno 
operato una cernita nell’opus pasoliniano e hanno scelto ciò che hanno 
scoperto di indispensabile, al punto da riassumerlo nel vocativo con cui 
lo chiamavano i ragazzi: a Pa’, per invitarlo a tirare due calci di pallone  
o chiedergli la comparsata in un film.
 
«Io sono stato uno di quei ragazzi – scrive Giordana – un contemporaneo, uno che avrebbe 
potuto averlo a portata di mano se non l’avesse considerato un maestro irraggiungibile 
per la passione e l’imprevedibilità nel trattare i temi del giorno. Quanta rabbia in lui a 
scrivere, quanta in noi a leggerlo, come davanti a un fratello maggiore infinitamente 
dotato, amatissimo e indisponente. Dopo il suo assassinio, la perdita di una formidabile e 
autorevolissima figura pubblica era sotto i nostri occhi, pazienza per quelli che non l’hanno 
capito al volo. Per molti fu necessario aspettare l’avverarsi delle “profezie”, il giungere 
puntuale di ciò che aveva visto da lontano. Ma Pasolini non voleva essere profeta: il suo era 
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di Federico García Lorca 
adattamento e regia Lluís Pasqual 
con Lina Sastri 
Giacinto Palmarini, Giovanni Arezzo, Alessandra Costanzo,  
Ludovico Caldarera, Roberta Amato, Floriana Patti, Gaia Lo Vecchio,  
Alessandro Pizzuto, Sonny Rizzo, Elvio La Pira 
musicisti Riccardo Garcia Rubì (chitarra), Carmine Nobile (chitarra),  
Gabriele Gagliarini (percussioni) 
coreografie Nuria Castejon 
scene Marta Crisolini Malatesta 
costumi Franca Squarciapino 
luci Pascal Merat
maestro del coro Salvo Disca 
produzione Teatro di Napoli - Teatro Nazionale,  Teatro Stabile di Catania,  
Teatro Stabile di Torino - Teatro Nazionale, Teatro Biondo Palermo
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tanti anni e in una piccola parte del mondo occidentale la donna ha acquisito quel livello 
di libertà che Lorca esigeva urlando e commovendo dal palcoscenico. Poi la realtà è, tante 
volte, un’altra. La metafora sulla passione e sull’amore che lui ha reso immortale è ancora 
vivissima e attuale nelle nostre frontiere piene d’intolleranza e di odio. E queste parole 
le scrivo mentre in Europa viviamo la (forse) più irrazionale guerra della storia dell’uomo. 
Quanti volti di spose, di madri trascinati dal dolore abbiamo visto in televisione, come 
quelli che ha immaginato Lorca? Non è un caso che abbia scelto la donna, cioè la vittima, 
per mostrare la violenza degli uomini e assume su di sé il punto di vista delle vittime, della 
sposa, della madre...  
Bisogna andare alla radice del racconto, “nell’oscura radice dell’urlo”, ma farlo 
delicatamente. Farlo sempre e solo con parole sue, carboni che bruciano ancora».  

NOZZE DI SANGUE

Lluís Pasqual porta in scena il capolavoro di García Lorca, mettendo in 
evidenza il punto di vista delle donne vittime di questa vicenda, la madre 
e la sposa, entrambe interpretate dall’istrionica Lina Sastri.
 
«Nozze di sangue non è altro che la “cronaca di un fatto di vita” scritta da un poeta», 
scrive Lluís Pasqual nelle sue note: «a pochi chilometri da Granada, durante una festa di 
matrimonio, la sposa fuggì con un lontano parente. Lo sposo tradito li perseguitò con la 
sua banda: ci furono coltellate e morti. La notizia apparve sui giornali. Nella mente del 
poeta, questa notizia fece un viaggio profondo e scuro e il suo racconto dei fatti divenne 
un urlo contro qualsiasi “convenzione” in amore, un grido di libertà nel seguire la passione 
che brucia due cuori e due corpi in una stessa fiamma. Lorca ha creato due personaggi 
enormi, due vittime, due donne: la sposa e la madre. Quelle che restano e che dovranno 
trascinarsi a vita il dolore e le ferite che scaturiscono dal così detto “cainismo” spagnolo: 
fratello contro fratello, divisi fino alla morte. La frase della madre «qui, adesso, ci sono due 
bande, tu con i tuoi io con i miei» non faceva altro che annunciare la disumana guerra civile 
che sarebbe esplosa pochi anni dopo. Poi il poeta è morto, la guerra è finita, sono passati SF FISSO | M A SCELTA
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da Raffaele Viviani 
diretto e interpretato da Tonino Taiuti 
spazio scenico Tonino Taiuti 
costumi Sara Marino
assistente alla regia Luca Taiuti 
produzione Teatro di Napoli - Teatro Nazionale
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strutturare un’ideale hilarotragedia, che fa da tessuto allo spettacolo. 
Il romanzo polifonico, che Raffaele Viviani ha realizzato con il suo teatro, diventa qui un 
coro per voce sola. 
È una formula questa che permette a un artista contemporaneo come Taiuti di utilizzare il 
canto, la battuta, il comico, la musica ambient, come strumenti essenziali per rielaborare e 
creare un corto circuito interno, che arriva a misurarsi con l’oggi, con una contemporaneità 
che continuamente si affaccia in scena. 
Solitudini, amarezze, ma anche i migranti di ieri e di oggi e il razzismo che pesa sempre 
sugli ultimi, i diversi e i marginali: un universo che comunque, nonostante le difficoltà, sa 
sempre sorridere e ridere perché la vita è più forte di tutto e offre sempre spunti e ragioni 
per andare avanti. 
Viviani diventa il fuoco che sempre brucia e che ci scalda perché ci insegna che la tragedia 
può trasformarsi in satira, che è possibile rispondere con lo sberleffo, la presa in giro, la 
comicità della vita all’incedere della morte che, mai come oggi, ci assilla da tante parti del 
mondo.

PLAY VIVIANI 

Dopo aver sperimentato la formula con Lino Musella in Play duet (Uno 
e Due) e averla poi rodata con Gatto randagio, Tonino Taiuti trasforma il 
play in un metodo e in un programma per affrontare il teatro del passato 
e del presente, per “giocarci” interpretandolo, recitarlo e cantarlo in 
ricostruzioni inedite.
 
Tonino Taiuti torna a Viviani, mostrandocelo in una nuova prospettiva: se quasi sempre è 
l’immediatezza dell’agire scenico che viene rappresentata, calcando quel segno realistico 
che gli è proprio, all’opposto Play Viviani mette in primo piano la poesia che accompagna i 
personaggi e che definisce il loro mondo, una poesia della vita e dell’esistenza fatta di cose 
elementari e necessarie, che offre una sorta di aura a quasi tutta quella folla di “persone” 
che l’autore convoca in scena. 
Taiuti costruisce drammaturgicamente un percorso circolare, come l’arena di un circo in cui 
i personaggi sono anime che ritornano, riaffiorano, per modulare una sorta di Spoon river 
di Viviani. Innesta i vari personaggi uno nell’altro senza costruire una storia definita, ma li 
fa incontrare ponendoli su un’altalena che ciondola tra tragedia e commedia per definire e M A SCELTA | SF A SCELTA
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di Ingmar Bergman 
traduzione Gianluca Iumiento 
adattamento e regia Alfonso Postiglione 
con Elia Schilton, Alice Arcuri, Giampiero Judica, Antonio Zavatteri 
scene Roberto Crea 
costumi Giuseppe Avallone 
musiche Paolo Coletta 
disegno luci Luigi Della Monica 
partitura fisica Sara Lupoli 
aiuto regia Serena Marziale 
produzione Teatro di Napoli - Teatro Nazionale, Ente Teatro Cronaca,  
Campania Teatro Festival - Fondazione Campania dei Festival 

27 FEBBRAIO > 3 MARZO | TEATRO SAN FERDINANDO

Ma a poco a poco i piani iniziano a confondersi: il giudice comincia a svelare lui stesso 
le sue frustrazioni e sgradevolezze. E allora sembra che tutti si mettano in scena, 
facciano a gara a chi la fa più marcia, la propria intima verità. Il rito di cui, forse, ci parla 
davvero Bergman è dunque quello dello svelarsi, raccontarsi, esibirsi continuamente e 
sfacciatamente e così facendo consegnare le proprie colpe a qualcuno, fosse anche la 
colpa ultima di vivere, fino a rischiare anche di perderla, la vita. 

IL RITO

Alfonso Postiglione mette in scena la versione che Bergman aveva 
pensato per il teatro de Il rito, di cui poi preferì fare un film, divenuto 
celebre. A vestire i panni del giudice è Elia Schilton.
 
Tre attori di teatro sono stati denunciati per l’oscenità presunta del loro ultimo spettacolo. 
Il giudice censore Abrahamsson li interroga e chiede di assistere alla messinscena allestita 
nel suo stesso ufficio. La performance dei tre clowns è una sorta di rito dionisiaco, in cui 
la forza della creazione artistica vince sui tentativi di censura e normalizzazione di una 
qualsivoglia autorità. Oltre la censura, è forse ancora più centrale il tema della impossibilità 
di contenere la potenzialità destabilizzante dell’atto artistico, votato a stanare le verità 
dell’essere umano, a rischio anche della morte. Il giudice si mostra dapprima rispettoso, 
quasi adulatorio nei confronti dei tre artisti, ma il gioco si fa progressivamente più 
prepotente da parte del censore. Le dichiarazioni diventano vere e proprie confessioni, 
sempre più intime e sempre più liberatorie. E allora sembra quasi che sotto inchiesta per 
oscenità ci finisca la vita stessa, quella di tre individui, forse troppo liberi e creativi rispetto 
alla morale comune. SF A SCELTA | M A SCELTA

fo
to

 d
i A

nn
a 

Ab
et



liberamente ispirato all’omonimo romanzo di José Saramago 
ideazione, coreografia, spazio Virgilio Sieni 
interpreti Jari Boldrini, Claudia Caldarano, Maurizio Giunti,  
Andrea Palumbo, Emanuel Santos
luci Andrea Narese e Virgilio Sieni
musica originale Fabrizio Cammarata
costumi Silvia Salvaggio 
produzione Centro di rilevante interesse per la danza Virgilio Sieni, 
Fondazione Teatro Metastasio di Prato, Fondazione Teatro Piemonte Europa
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ciò che è più umano come l’amicizia e la solidarietà. 
Nel biancore accecante della scena tutto si svela di nuovo: emerge quello che prima era 
presente ma nascosto.  
La danza nasce da un ritorno allo spostamento, da una migrazione interiore. Il corpo e 
le sue parti divengono sede assoluta di ripartenza. Una condizione che fa emergere una 
natura schematizzata e malvagia, che sorprende.  
Con Cecità si esplora quello stato di mancanza che risveglia la vita delle cose, ricercando 
un’essenza che ricorda che prima di tutto siamo natura, una natura che reagisce a noi, 
capace di distruggere noi. 

CECITÀ

Virgilio Sieni s’ispira al romanzo Cecità di José Saramago per indagare il 
corpo come sede di ripartenza e la danza come migrazione interiore, dove 
il tatto ricrea una nuova percezione di sé. 
 
Incombe sulla Terra una tragedia immane: un virus sconosciuto agisce togliendo la vista 
alle persone e tutto è improvvisamente immerso in un biancore luminoso che assorbe 
non solo i colori ma le cose stesse e gli esseri, rendendoli, così, invisibili. In questo stato 
di eccezione un piccolo gruppo si allea per condividere le vie di fuga e il nuovo mondo. 
Tra di loro una donna non ha perso la vista, ma dovrà rimodulare ogni dettaglio del suo 
comportamento per coesistere con la vista, per domandarsi a cosa serve vedere. La ricerca 
drammaturgica procede avviando una ricostruzione del corpo che dalla cecità si muove 
verso una condizione di novità, che obbliga a vivere le cose diversamente e ad elaborare 
strategie di sopravvivenza, di rieducazione allo sguardo.  
Lo spazio esplorato si compone secondo la scoperta di dettagli tattili e sensibili dove la 
vista passa in secondo piano, dove il tatto ricrea una nuova percezione di sé, dell’altro e 
dell’abitare. I comportamenti, rispondenti all’istinto animale, agiscono portando alla luce M A SCELTA | SF A SCELTA
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di Giovanni Verga 
regia Donatella Finocchiaro 
progetto drammaturgico e collaborazione alla regia Luana Rondinelli 
con Donatella Finocchiaro, Bruno Di Chiara, Chiara Stassi, Ivan Giambirtone,  
Liborio Natali, Alice Ferlito, Laura Giordani, Raniela Ragonese, Giorgia D’Acquisto, 
Federica D’Amore, Roberta Amato, Giuseppe Innocente, Gianmarco Arcadipane 
movimenti di scena Sabino Civilleri 
scene e costumi Vincenzo La Mendola 
musiche Vincenzo Gangi  
disegno luci Gaetano La Mela 
produzione Teatro Stabile di Catania | Teatro della Città - Catania

5 > 10 MARZO | TEATRO SAN FERDINANDO

Nanni viene messo in guardia dei possibili rischi legali e vorrebbe sbarazzarsi della Lupa, 
anche a costo della galera, ma anche lui cade in questo vortice. 
Si trascina a ginocchioni in penitenza lungo la processione, ma non riesce a liberarsi dalla 
tentazione della Lupa. 
Il gioco tra vittima e carnefice è un gioco al massacro. Insieme vivono nel “peccato”, e nella 
follia. Forse solo la morte potrà salvarli.
Nel testo, viene amplificato il punto di vista della donna e della possibilità di vivere la 
propria vita sentimentale e sessuale liberamente, a dispetto di un ambiente retrogrado 
sempre pronto a puntare il dito contro quello che succede nelle vite e nelle case degli altri. 
Una lettura al femminile, quindi, che esalta alcuni aspetti dell’opera verghiana.

LA LUPA

Nella rilettura di Donatella Finocchiaro, La lupa, novella ottocentesca 
di Giovanni Verga, diventa un manifesto attualissimo sui pregiudizi e le 
convenzioni sociali. 
 
«Era alta, magra, aveva soltanto un seno fermo e vigoroso da bruna - e pure non era più 
giovane - era pallida come se avesse sempre addosso la malaria, e su quel pallore due 
occhi grandi così, e delle labbra fresche e rosse, che vi mangiavano».
La chiamavano La Lupa, la gnà Pina. 
Oggi come ieri, è la donna che non si vergogna della sua sensualità e viene per questo 
additata dal contesto sociale perché libera, strana, diversa. Lei, che di quella tentazione 
amorosa e carnale per Nanni si considerava la vittima. L’ossessione la spinge fino al gesto 
estremo di dargli in sposa la figlia Mara, per non perderlo: costringe la ragazza, riluttante 
all’idea, al matrimonio e cede alla coppia la propria casa, a patto che ella possa rimanere in 
un cantuccio. Diventa una presenza costante nella quotidianità di Nanni, scatenando così 
la gelosia di Mara, che comincia pian piano ad apprezzare suo marito, spingendo la figlia a 
denunciare la situazione alle forze dell’ordine. SF A SCELTA | M A SCELTA
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di Pietrangelo Buttafuoco 
trasposizione teatrale Valentino Picone 
con Lello Analfino e Salvo Piparo 
musiche originali Lello Analfino 
musiche eseguite da Lino Costa
suoni ed effetti Francesco Prestigiacomo 
produzione Associazione culturale Kleis 
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affetti famigliari ma anche – per lui che è il capo del più potente esercito musulmano – di 
un grande scontro con il cattolicissimo fratello Filippo. E poi, come in un circolo magico, un 
nuovo ritorno al Monte Altesina, là dove lo attende la dama fatta Luna e lo spirito guerriero 
del lupo potrà trovare finalmente riposo.

IL LUPO E LA LUNA

Questa non è la solita storia. In scena due istrioni Lello Analfino e Salvo 
Piparo, per la prima volta insieme a raccontare una storia straordinaria, 
Analfino con le musiche originali e Piparo con la tecnica del cunto. La 
trasposizione teatrale, invece, porta la firma di Valentino Picone.
 
È una storia in forma di cuntu; l’antica forma di narrazione orale della Sicilia, e racconta le 
vicissitudini e le peregrinazioni del messinese Scipione il Cicalazadè. Giovane vigoroso e 
intelligente, viene sottratto dodicenne dai pirati al padre, il Visconte Cicala, portato in dono 
al Sultano e educato alla sua corte, fino a divenire, in qualità di Prescelto, il comandante 
degli eserciti Ottomani di terra e di mare. Il suo destino è fatto di battaglie, conquiste, 
bottini, ma anche di nostalgia per la sua terra d’origine e per sua madre, donna Lucrezia, 
una montenegrina nata nell’Islam. 
C’è un lupo al fianco di Scipione guerriero, e lui stesso è lupo nel profondo, e la sua voce 
è l’ululato della passione, del tradimento, della rabbia, dell’utopia: quella di Tommaso 
Campanella, i cui congiurati Scipione incontra e aiuta; quella dell’amore, che si incarna per 
lui in una dama fatta Luna; quella del ritorno in patria, occasione del ritrovamento degli FUORI ABBONAMENTO
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di Florian Zeller 
regia Marcello Cotugno 
con Lunetta Savino, Andrea Renzi, Niccolò Ferrero, Chiarastella Sorrentino 
scene Luigi Ferrigno 
luci Pietro Sperduti  
costumi Alessandra Benaduce 
produzione Teatro di Napoli - Teatro Nazionale,  
Compagnia Moliere, Accademia perduta Romagna Teatri
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figlio maschio su cui riversare frustrazioni, rimorsi e ideali d’amore non è forse un cammino 
che inclina pericolosamente verso la disperazione? Anna, la madre, è ossessionata da una 
realtà multipla, una sorta di multiverso della mente, in cui le realtà si sdoppiano creando 
un’illusione d’autenticità costante in tutti i piani narrativi. Ma dai ricordi di Anna si può 
immaginare un risveglio? Nella sua mente di madre si affastellano ora sequenze oniriche 
ora situazioni iperrealistiche. Nella società liquida e levigata di Zygmunt Baumann e Byung 
Chul Han il senso di colpa non basta più a tenere vicini i figli. Nel dolore del lasciarli 
andare, per una madre, c’è tutta l’accettazione della vita nel suo divenire, c’è del lasciar 
andare una parte di sé per rinascere nel distacco. 

LA MADRE

Marcello Cotugno lavora al primo capitolo della trilogia di Florian Zeller, 
drammaturgo contemporaneo e sceneggiatore da premio Oscar per il 
film The father, sulla famiglia borghese e sulla sua crisi. Protagonisti di 
questa versione sono Lunetta Savino e Andrea Renzi. 
 
Ne La madre Zeller indaga con estrema acutezza il tema dell’amore materno e le possibili 
derive patologiche a cui può condurre. La partenza del figlio, ormai adulto, viene vissuta 
dalla donna come un vero e proprio tradimento, come abbandono del nido, a cui si 
aggiunge una decadenza dell’amore coniugale in atto da tempo. Il tono da black comedy 
iniziale lascia scappare più di un sorriso, per le situazioni descritte e il meccanismo delle 
ripetizioni, che Zeller instaura nel testo, si trasforma lentamente in un dramma spietato 
che non sembra essere né un vero sogno, né la banale realtà del presente, ma una 
vertigine ipnotica e crudele dalla quale risvegliarsi è impossibile.  Il mondo di Anna è un 
luogo in cui lei non si riconosce più, isolata da un ménage familiare che l’ha espulsa. Ma 
la responsabilità di questa solitudine non sta forse anche nell’aver rinunciato alla vita? 
Abdicare ai sogni, alle speranze e ai desideri unicamente per dedicarsi al proprio, unico, SF FISSO | M A SCELTA
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da Prometheus bound di Robert Lowell
adattamento, spazio scenico e regia Raffaele Di Florio
musiche originali e disegno del suono Salvio Vassallo
video Alessandro Papa
coreografia e danza Luna Cenere
canto e performing art Valentina Gaudini
produzione Teatro di Napoli - Teatro Nazionale
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pura voce. Attingendo alla versione eschilea e al Prometheus Bound di Robert Lowell,
ho immaginato per la seconda parte della mia trilogia un lavoro teatrale incentrato sul 
confronto|scontro tra Prometeo ed Iṑ. Se Prometeo è eletto come metafora del pensiero 
(Promethéus, colui che comprende in anticipo, che prevede), archetipo di un sapere sciolto 
dai vincoli del mito, della falsificazione, dell’ideologia, che ha rappresentano nella storia 
della cultura occidentale il simbolo di ribellione e di sfida alle autorità e alle imposizioni,
Iṑ è vittima di una società patriarcale autoritaria e violenta, Iṑ è colei che può solo fuggire 
dalla realtà dura della vita. Iṑ è l’archetipo dell’umanità che non trova pace. Iṑ siamo Noi».

PROMETHEUS, SECONDO MOVIMENTO: IṐ

Raffaele Di Florio continua l’esplorazione del mito di Prometeo 
approdando a Robert Lowell e al suo Prometheus bound. Protagonista 
di questo secondo movimento è Iṑ: sacerdotessa di Era argiva, spesso 
raffigurata come una giovane donna con in testa le corna di una mucca,  
è amata da Zeus e per questo odiata da Era. 
 
«Ho immaginato di mettere in scena Iṑ come parte ideale di una trilogia del testo eschileo, 
in cui la prima parte è dedicata all’incontro tra Oceano e Prometeo», spiega Raffaele Di 
Florio nelle sue note; «la seconda parte riguarda la profezia di Prometeo rivelata ad Iṑ;
la terza parte concerne l’interrogatorio di Prometeo subìto da parte di Ermes.
Della trilogia suddetta è stata portata in scena, finora, solo la terza parte, nel 2015.
I linguaggi usati per i tre movimenti sono diversi, ma hanno un comune
denominatore: φωνή (voce) e φως (luce). La composizione musicale si focalizza
intorno alla Parola: significato e significante sono potenziati dal canto e dal suono. 
La presenza|assenza del Titano si manifesta scenicamente nell’unica forma, che pare 
avvicinarsi alla rappresentazione del divino secondo la cultura occidentale: M A SCELTA | SF A SCELTA
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testo e regia Pablo Remón 
traduzione Davide Carnevali 
con Silvio Orlando e (in o.a.) Francesca Botti, Francesco Brandi, Blu Yoshimi  
scene Roberto Crea 
luci Luigi Biondi 
costumi Ornella e Marina Campanale  
produzione Cardellino srl, Spoleto Festival dei Due Mondi,  
Teatro di Roma - Teatro Nazionale 
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figura del padre di Anna, Eusebio Velasco, regista di culto degli anni Ottanta, scomparso e 
isolato dal mondo. 
Ciarlatani sono anche diverse opere in una: ognuno di questi racconti ha uno stile, un tono 
e una forma particolari. Il racconto di Anna ha uno stile eminentemente cinematografico, 
con un narratore che ci guida e in cui sogno e realtà si confondono. La storia di Diego 
è un’opera teatrale più classica, rappresentata in spazi più realistici. E infine c’è, a mo’ 
di pausa o parentesi, un’autofiction in cui l’autore dell’opera a cui stiamo assistendo si 
difende dalle accuse di plagio. Queste storie sono raccontate in parallelo, si alimentano 
a vicenda, sono specchi degli stessi temi. L’insieme è costruito con capitoli in parte 
indipendenti, che formano una struttura più vicina al romanzo che al teatro. L’intenzione 
è che Ciarlatani sia una narrazione eminentemente teatrale, ma con un’aspirazione 
romanzesca e cinematografica. 

CIARLATANI

Pablo Remón compone e dirige una commedia sul mondo del cinema e 
del teatro che vede protagonista Silvio Orlando. Una commedia in cui 
solo quattro attori viaggiano attraverso decine di personaggi, spazi e 
tempi. Una satira sul mondo del teatro e dell’audiovisivo, ma anche una 
riflessione sul successo, sul fallimento e sui ruoli che ricopriamo, dentro 
e fuori la finzione.
 
Ciarlatani racconta la storia di due personaggi legati al mondo del cinema e del teatro. 
Anna Velasco è un’attrice la cui carriera è in fase di stallo. Dopo aver recitato in piccole 
produzioni di opere classiche, ora lavora come insegnante di pilates e nei fine settimana 
fa teatro per bambini. Tra soap opera televisive e spettacoli alternativi, Anna è alla ricerca 
del grande personaggio che la farà finalmente trionfare. Diego Fontana è un regista di 
successo di film commerciali che si sta imbarcando in una grande produzione: una serie 
da girare in tutto il mondo, con star internazionali. Un incidente lo porterà ad affrontare 
una crisi personale e a ripensare la sua carriera. Questi due personaggi sono collegati dalla 

M A SCELTA | SF A SCELTA
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uno spettacolo di Massimo Popolizio 
tratto dall’opera di Maksim Gor’kij 
drammaturgia Emanuele Trevi 
con Massimo Popolizio 
e con Giovanni Battaglia, Gabriele Brunelli, Luca Carbone, Martin Chishimba,  
Giampiero Cicciò, Carolina Ellero, Raffaele Esposito, Diamara Ferrero,  
Francesco Giordano, Marco Mavaracchio, Michele Nani, Aldo Ottobrino,  
Silvia Pietta, Sandra Toffolatti, Zoe Zolferino 
scene Marco Rossi
costumi Gianluca Sbicca
luci Luigi Biondi 
produzione Teatro di Roma - Teatro Nazionale, Piccolo Teatro di Milano - Teatro d’Europa
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maestri della regia teatrale, come Strehler, e anche cinematografica, tra gli altri, Resnais 
e Kurosawa. Se le grandi opere viaggiano nel tempo per essere rilette a ogni generazione 
da angolature diverse, lo stile di regia di Popolizio, la sua maniera di dirigere gli attori e 
il meccanismo teatrale nel suo complesso, sembra particolarmente adeguato a scrivere 
un nuovo capitolo di questa storia di interpretazioni. Il nostro non è il mondo del 1902, e 
nemmeno quello del 1947: è mutato anche il concetto stesso di «povertà», ma l’energia 
drammatica, la forza visionaria, la disperata lucidità dei personaggi di Gor’kij è ancora 
intatta. 

L’ALBERGO DEI POVERI 

Massimo Popolizio ha deciso di riproporre il capolavoro di Gor’kij, 
nella versione drammaturgica di Emanuele Trevi, in virtù del suo valore 
emblematico, poetico e storico. Conosciuto anche come I bassifondi, 
fu ribattezzato L’albergo dei poveri da Giorgio Strehler nel 1947, in 
occasione della memorabile regia che inaugurò il Piccolo Teatro di 
Milano nel maggio dello stesso anno. 
 
L’albergo dei poveri è un grande dramma corale, che si potrebbe definire shakespeariano 
nel suo sapiente dosaggio di pathos, denuncia sociale, amara comicità, riflessione filosofica 
e morale sul destino umano. Il numero elevato degli attori in scena impone alla regia la 
ricerca di un ritmo adeguato al continuo mutare delle situazioni e dei punti di vista, in 
un crescendo di tensione reso ancora più evidente dall’angustia dello spazio evocato: 
un rifugio di derelitti e alcolizzati dove i personaggi trascorrono i loro giorni tentando di 
non soccombere alla disperazione e all’inerzia della sconfitta. Si tratta di una sfida che, 
dopo Stanislavskij che fu il primo regista del dramma di Gor’kij, è stata raccolta da grandi 
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Nei tre lavori si alternano in racconti diversi le vicende dei tanti oppressori della Storia: 
hanno voci e volti di esseri umani, sono protagonisti assoluti, quasi a volte divertenti, 
sicuramente divertiti, messi dall’autore vicini a chi li guarda così da poterli osservare 
meglio; la condizione dei popoli oppressi è mostrata attraverso la rappresentazione degli 
oppressori. Nonostante le evoluzioni nel mondo, continuo a sentire in queste tre opere una 
forza incredibilmente attuale; dagli anni di quelle letture ad oggi qualcosa si è aggiunto e 
sedimentato, un qualcosa che riguarda anche l’autore.  
Nel 2005 Harold Pinter riceve il premio Nobel per la Letteratura e il discorso pronunciato 
in quell’occasione è per me un ulteriore folgorante tassello della sua Opera. Quelle parole 
affidate al mondo, a noi, dentro e fuori il suo stesso teatro, proseguono e completano il 
lungo percorso artistico, intellettuale e poetico di un uomo che ha segnato profondamente 
la cultura del Novecento».

Nel solco della sua precedente esperienza con Tavola tavola, chiodo 
chiodo…, Lino Musella torna nel teatro di Eduardo con un lavoro su 
Harold Pinter, il più importante drammaturgo inglese contemporaneo.  
Per questo progetto sceglie di non essere in scena da solo, ma coinvolge 
un nutrito gruppo di attori a partire da Paolo Mazzarelli, suo storico 
partner artistico.
 
Andando con la memoria alla genesi del progetto, risalente agli anni della sua formazione, 
Musella scrive: «Già allora, nonostante la mancanza di esperienza umana e professionale, 
sentivo che quelle drammaturgie mi colpivano nel profondo, forse perché Pinter, come 
Eduardo e Shakespeare, è stato anche attore e le relazioni tra i personaggi e le dinamiche 
create in scena richiedono agli interpreti una spiccata sensibilità e la capacità di 
comprendere i contenuti più profondi.  
La possibilità di un legame tra i tre testi mi era saltata all’occhio, già a una prima lettura, 
perché proprio in questa successione sono raccolti nel volume Einaudi.  

SF FISSO | M A SCELTA
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di Harold Pinter 
regia Lino Musella
con Lino Musella, Paolo Mazzarelli, Betti Pedrazzi, Totò Onnis, Eva Cambiale, 
Gennaro Di Biase, Dario Iubatti, Ivana Maione, Dadal Suleiman
scene Paola Castrignanò
costumi Aurora Damiani
musiche originali e disegno sonoro Luca Canciello
disegno luci Pietro Sperduti
video Matteo Delbò
coreografia Nyko Piscopo
produzione Teatro di Napoli - Teatro Nazionale
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PINTER PARTY
Il bicchiere della staffa, Il linguaggio della montagna, Party Time



di Erri De Luca - Feltrinelli editore Milano 
regia Italo Spinelli 
con Elia Schilton e Fausto Cabra 
scene e costumi Elisabetta Di Pisa  
produzione Teatro di Napoli - Teatro Nazionale
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In mezzo ci sono le lettere d’amore che l’imputato, in stato d’isolamento, scrive alla sua 
compagna lontana e che raccontano il suo altro versante, la vita iniziata da quando ha 
incontrato lei. Un racconto, quello di Erri De Luca, per il quale “il teatro è la forma più bella, 
democratica e diretta di arte che esista”. Una storia a due voci, che costringe chi è in scena 
e il pubblico ad accostarsi fisicamente ad un ascolto serrato, essenziale, alla ricerca di 
parole e momenti di verità.

IMPOSSIBILE

«In teatro tutto è possibile» insegnano, da sempre, i grandi maestri. Erri 
De Luca ha scritto e ripetuto che “impossibile” è qualcosa che si dichiara 
tale fino a che non si avvera. Impossibile è la storia di un interrogatorio 
che si trasforma in un dialogo su una stagione della storia italiana.
 
Un giovane magistrato interroga un uomo anziano che ha scontato tanti anni in carcere 
per motivi rivoluzionari. Nel dialogo emergono le ragioni, i sentimenti, le giustificazioni che 
portano un essere umano a impegnare la propria vita in maniera definitiva.
Si parla al presente di un passato irrisolto, ambiguo, di scontri divenuti fatali tra una 
generazione e lo Stato. 
Il magistrato adesso sembra non aver dubbi, chiede solo per avere conferma di quello 
che lui crede di sapere già. L’imputato è sospettato di omicidio, camuffato da incidente, 
avvenuto in alta montagna. La vittima era collaboratore di giustizia che aveva contribuito, 
quarant’anni prima, all’arresto dell’imputato e di numerosi suoi compagni. È stata solo 
una coincidenza o una premeditazione la presenza di entrambi su quello stretto sentiero 
sdrucciolevole? M A SCELTA | SF A SCELTA



ideazione, testo e regia Milo Rau
con i performer Sara De Bosschere/Kristien de Proost, Suzy Cocco, Sébastien Foucault, 
Fabian Leenders, Johan Leysen/Sabri Saad El Hamus, Tom Adjibi/Adil Laboudi
ricerca e drammaturgia Eva-Maria Bertschy 
collaborazione alla drammaturgia Stefan Bläske, Carmen Hornbostel
scenografia e costumi Anton Lukas video Maxime Jennes, Dimitri Petrovic luci Jurgen Kolb
assistente alla regia Carmen Hornbostel assistente alla drammaturgia François Pacco
produzione International Institute of Political Murder (IIPM), Création Studio Théâtre 
National Wallonie-Bruxelles sostenuti da il Fondo Culturale della Capitale di Berlino,
Pro Helvetia, Fondazione Ernst Göhner e Kulturförderung Kanton St. Gallen
in coproduzione con Kunstenfestivaldesarts, NTGent, Théâtre Vidy-Lausanne,  
Théâtre Nanterre-Amandiers, Tandem Scène Nationale Arras Douai,  
Schaubühne am Lehniner Platz Berlin, Théâtre de Liège, Münchner Kammerspiele, 
Künstlerhaus Mousonturm Frankfurt a. M., Theater Chur, Gessnerallee Zürich,  
Romaeuropa Festival con il supporto di ESACT Liège

spettacolo in francese, tedesco, arabo sottotitolato in italiano
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Sébastien Foucault, Johan Leysen e Tom Adjibi, insieme al magazziniere Fabian Leenders e 
alla dog-sitter Suzy Cocco, si mettono alla ricerca di un crimine capitale, alla ricerca delle 
emozioni essenziali delle esperienze tragiche: la perdita e il dolore, la verità e la menzogna, 
il disastro e la paura, la crudeltà e il terrore. 

THE REPETITION. Histoire(s) du théâtre (i)

Milo Rau dirige sei attori professionisti e non professionisti, che 
riflettono sul glamour e le profondità della vita e del teatro: si calano nei 
ruoli dei protagonisti coinvolti in un brutale caso di omicidio. Ne emerge 
un manifesto per un teatro democratico del reale.

Una notte d’aprile del 2012, Ihsane Jarfi si mette a parlare con un gruppo di giovani 
uomini su una Volkswagen Polo grigia di fronte a un locale gay su un angolo di strada 
a Liegi. Due settimane dopo viene trovato morto al limitare di un bosco. Era stato 
violentemente assassinato dopo essere stato torturato per ore. Il crimine sconvolge e 
destabilizza l’intera città. Milo Rau sta ricostruendo il caso, per il teatro. Fin dall’inizio, 
il teatro è stato un’invocazione dei morti, un’esperienza ritualizzata dei peccati originali 
e dei traumi collettivi. In The Ripetition, la prima parte di una serie curata da Milo Rau 
intitolata Histoire(s) du théâtre, il regista e autore affronta la tragedia nella forma di una 
narrazione multiprospettica di un caso criminale in 5 atti. Cosa si trova all’inizio di un 
crimine? Intenzione o coincidenza? Quale parte gioca il pubblico? Quanto è collettivamente 
responsabile? E chi è in scena? Milo Rau e i suoi quattro attori Sara De Bosschere, M A SCELTA | SF A SCELTA
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di Anton Čechov 
regia Leonardo Lidi 
con Giordano Agrusta, Maurizio Cardillo, Ilaria Falini, Angela Malfitano,  
Francesca Mazza, Mario Pirrello, Tino Rossi, Massimiliano Speziani, Giuliana Vigogna 
scene e luci Nicolas Bovey  
costumi Aurora Damanti  
suono Franco Visioli 
produzione Teatro Stabile dell’Umbria  
in co-produzione Teatro Stabile di Torino - Teatro Nazionale  
e con Spoleto Festival dei Due Mondi 

23 > 28 APRILE | TEATRO MERCADANTE

quel buffone vestito male che aspetta le riunioni di famiglia per alzare il gomito e sbatterci 
in faccia la nostra condizione perennemente umiliante. Inutile lavorare, inutile impegnarsi, 
inutile studiare, dice lo zio. Meglio aspettare un reddito senza sudare, meglio lamentarsi 
di chi ha distrutto il talento. E allora che questa strana famiglia sia sconfitta dai propri 
fantasmi, ripugnante e fastidiosa, con l’alito cattivo».

ZIO VANJA 
PROGETTO ČECHOV - seconda tappa

Dopo il successo di pubblico e di critica riscosso dallo spettacolo  
Il gabbiano di Anton Čechov, Leonardo Lidi si confronta con un altro 
grande classico del drammaturgo russo: Zio Vanja, seconda tappa  
del progetto Čechov. Il progetto si concluderà nel 2024 con Il giardino 
dei ciliegi. 
 
Nelle sue note Leonardo Lidi afferma: «C’è stato un tempo dove questa strana famiglia 
non era poi così strana. Ognuno al proprio posto, con ordine e naturalezza. E così Vera 
si sposa con Aleksandr e lo porta a casa, la storia comincia e la possibilità di una Russia 
efficace e vincente si tramuta in un concreto e reale domani. In una dimensione dove 
l’uomo è artefice del proprio destino, la felicità potrebbe trovare il giusto spazio. Ma Vera 
muore e tutto cambia. La speranza si spegne e chi prova a ricominciare suona ridicolo nel 
suo tentare. Questa possibile colorata commedia diventa una dissacrante e continuata 
risata isterica ad un funerale. L’idea di un paese guidato dai suoi pensatori è sepolta e noi 
non possiamo che fare i conti partendo da questo inesorabile dato di fatto. Questa casa è 
culturalmente morta. È governata da ignoranti e da sterili ideologie. Ce lo ricorda lo Zio, M A SCELTA | SF A SCELTA
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drammaturgia di Umberto Orsini e Luca Micheletti 
dal romanzo di Fëdor M. Dostoevskij 
regia Luca Micheletti 
con Umberto Orsini 
scene Giacomo Andrico            
costumi Daniele Gelsi 
suono Alessandro Saviozzi 
luci Carlo Pediani 
produzione Compagnia Umberto Orsini

30 APRILE > 5 MAGGIO | TEATRO MERCADANTE

meravigliosamente rappresentabile perché immortale e dunque classico». 
L’intento dell’attore è infatti di seguire Karamazov anche fuori dal contesto del romanzo, 
immaginando per lui una longevità e un finale che il suo autore gli aveva negato. 
«Il cuore drammaturgico e registico di queste nostre Memorie di Ivan Karamazov è quello 
d’una sofferta e sibillina riflessione sull’identità. Assumendo il romanzo come nucleo 
mitologico “a monte”, ci siamo chiesti chi sia Ivan – dichiara il regista – ed è identità 
plurime: Ivan e Umberto, il personaggio e l’attore che lo incarna, osservano la loro storia, 
esplorano i loro ricordi, riascoltano le loro testimonianze a più voci, celebrando un accorato 
e solitario processo di sincronizzazione interiore». 

LE MEMORIE DI IVAN KARAMAZOV

Umberto Orsini affronta per la terza volta nella sua carriera d’attore 
l’ultimo e forse più grande romanzo di Fëdor Dostoevskij, I fratelli 
Karamazov, una nuova occasione di confrontarsi direttamente con la 
complessità del personaggio più controverso e tormentato dell’intera 
epopea letteraria. Ivan Karamazov è il libero pensatore che teorizza 
l’amoralità del mondo e conduce all’omicidio l’assassino di suo padre. 
 
Un uomo ormai maturo che sente di non aver esaurito il suo compito, così si confessa e 
cerca di raccontare la sua storia.  
«È quasi mezzo secolo che conosco il signor Ivan Karamazov e da allora ci siamo guardati 
nello specchio e ci siamo confusi uno nell’altro al punto di identificarci o de-identificarci 
– spiega Orsini – l’ho costruito giorno dopo giorno, quell’Ivan. Mi sono dunque preso la 
libertà di rappresentarlo come un personaggio che resiste nel tempo e mi sono chiesto, 
e gli ho fatto chiedere, perché mai l’autore, il suo creatore, lo abbia abbandonato non-
finito. E questo non-finito me lo sono trovato tra le mani oggi, come in-finito e dunque 

M A SCELTA | SF A SCELTA
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di Alessio Forgione 
regia Arturo Cirillo 
con (o.a.) Martina Carpino, Luciano Dell’Aglio, Domenico Ingenito, Daniele Vicorito 
costumi Anna Verde 
produzione Teatro di Napoli - Teatro Nazionale

3 > 12 MAGGIO | RIDOTTO

Daniele, quattro personaggi/attori in cerca chi di una gatta, chi dell’altro da sé, chi della 
propria famiglia, ma in fondo ognuno di loro degli altri tre, finché ci sarà luce e tempo per 
respirare. Una visione del nostro presente, non priva di ironia, ma decisamente terminale, 
anche se poi si sa che a teatro si muore e ci si rialza, e questo ogni volta».
Secondo Forgione, «Gli abitanti è tanto una recita quanto un rito, nato di lettura in 
lettura con gli attori e scritto per loro, è un testo sull’omissione e sul fare a meno di tutto, 
compreso se stessi. Forse si è protagonisti della propria esistenza, ma in quelle degli altri 
si è sempre e solo comparse. Dunque, ridursi: ridursi fino alla preistoria, consapevoli che il 
tempo è una piccola luce in lontananza». 

GLI ABITANTI

Arturo Cirillo mette in scena un testo di Alessio Forgione nato 
appositamente per quattro giovani interpreti. Il tema trattato è quello 
dell’omissione, del fare a meno di tutto, anche di sé stessi.
 
«Alessio Forgione, di cui ho già apprezzato il suo ultimo romanzo Il nostro meglio – scrive 
il regista - tempo fa ha riunito quatto giovani attori (di cui il caso vuole che li conosca tutti, 
chi più chi meno) e ha scritto per loro un testo, come si faceva ai tempi di Molière, se non 
prima. In questo testo, che si chiama Gli abitanti, i personaggi oltre ad essere pensati per 
questi quattro giovani interpreti, ne portano anche il nome, in due casi anche il cognome. 
Racconto tutto questo per far capire che quello che mi riprometto di fare, nelle varie 
tappe di prove, è soprattutto un lavoro di direzione di attori e di collaborazione stretta 
con l’autore, in questo caso in veste di dramaturg. Tutto questo è per me nuovo e 
stimolante, anche perché avviene su un testo interessante, con una bella teatralità, 
ricco di suggestioni, aperto a modifiche e variazioni, e che volutamente chiede un “non 
allestimento”. Vi è uno spazio, un rumore di vento continuo, una unica fonte di luce che 
limita, lottando con il buio, il luogo dell’azione. E poi loro: Domenico, Luciano e Martina, M A SCELTA | SF A SCELTA
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di Jon Fosse 
regia Valerio Binasco 
con Pamela Villoresi, Valerio Binasco, Michele Di Mauro, Giordana Faggiano  
e con Giovanna Mezzogiorno 
produzione Teatro Stabile di Torino - Teatro Nazionale, Teatro Biondo Palermo 

7 > 12 MAGGIO | TEATRO MERCADANTE

La scrittura di Fosse si presenta scarna, minimale, senza fronzoli. Domina il non-detto 
e l’autore sviluppa un linguaggio freddo e asettico, attraverso cui costruisce atmosfere 
turbate e alterna momenti di claustrofobia e ossessione.
Binasco esplora magistralmente il modo in cui le ferite psichiche inflitte nell’infanzia non si 
rimarginano mai del tutto.

LA RAGAZZA SUL DIVANO

Valerio Binasco è il principale interprete del teatro di Jon Fosse in Italia, 
con allestimenti che rivelano l’influenza del passato sul presente con 
un’esattezza quasi proustiana.
 
Questo misterioso e complesso testo composto dal maestro norvegese, nel 2002, presenta 
due vicende sovrapposte: la prima si svolge nel presente, in cui una pittrice di mezza età 
dipinge il ritratto di una ragazza seduta su un divano e interpone il lavoro tra visite di un 
compagno e della sorella maggiore. La seconda vicenda, ambientata nel passato, è il 
ricordo: la stessa pittrice adolescente, ingenua e sola, si muove tra i rapporti incostanti 
con la sorella, disinvolta e sessualmente procace, e con la madre che, costretta all’attesa 
del marito marinaio che manca da casa da due anni, abbandonata a gestire da sola le due 
difficili figlie, cede alle lusinghe del cognato, il quale diventa suo amante.
L’immagine di se stessa da giovane, turbata da mille incertezze, si riflette ora in quella della 
ragazza accovacciata sul sofà e perseguita la pittrice: combattendo contro i dubbi sulle 
proprie capacità artistiche, si rivede mentre litiga con la madre, invidia la sorella e anela il 
ritorno del padre con una passione al limite del lecito. M A SCELTA | SF A SCELTA
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scritto da Roberto Scarpetti 
ideazione e regia Gianfranco Pannone
con Iaia Forte, Andrea Renzi 
produzione Teatro di Napoli - Teatro Nazionale

9 > 19 MAGGIO | TEATRO SAN FERDINANDO

“nuova” i panni sporchi si lavano in casa e Leone, il censore di turno, rimbrotta, consiglia 
ma soprattutto ordina a Elvira e alla sua Dora Film di tagliare, ammorbidire, cambiare le 
sceneggiature dal forte impatto realistico e poco gradite al credo fascista. Spinta dalla 
propria energia e intelligenza, Elvira, che paga anche il suo essere donna, non intende 
accettare i consigli e i ricatti dell’uomo. Intraprende così con il suo censore un duello che 
porterà a svelare segreti inconfessabili di quell’uomo che la tartassa con le più incredibili e 
spesso risibili richieste. Ma il mondo sta prendendo strade nuove e per Elvira si prospettano 
tempi difficili… «Una città “porosa” e spiazzante come Napoli, la donna-pioniera del 
cinema muto, creativa e coraggiosa, e un’attrice tra le più talentuose e originali nel 
panorama teatrale e cinematografico italiano, compongono una triade tutta al femminile, 
scaturita dalla penna sapiente e sensibile di Roberto Scarpetti, che porterò finalmente in 
scena, forte anche del mio sguardo documentario. Ma Cinemamuto vuol essere pure una 
riflessione sulla libertà di espressione. Il fascismo di fatto interruppe la carriera artistica e 
imprenditoriale di Elvira, colpevole di essere, oltre che persona libera da legacci ideologici, 
una donna in un mondo di uomini. Quel che accadde poco meno di un secolo fa può essere 
un monito anche per i nostri controversi giorni.», scrive il regista.

CINEMAMUTO

Iaia Forte e Andrea Renzi, diretti da Gianfranco Pannone, portano in 
scena Cinemamuto, la storia della prima donna regista e autrice in Italia: 
Elvira Notari. L’artista è costretta a misurare le proprie idee con i canoni 
imposti dal regime fascista. 
 
Negli anni Dieci e Venti del Novecento Napoli è tra le città del cinema con una più 
cospicua produzione di film e tra le figure del panorama cinematografico partenopeo una 
spicca su tutte: Elvira Notari, produttrice insieme al marito Nicola per la Dora Film, attrice, 
sceneggiatrice e soprattutto regista, la prima donna in Italia, autrice anche di documentari 
dall’impatto fortemente visivo, rivolti soprattutto agli emigranti meridionali d’oltreoceano.
Alla fine degli anni Venti, il cinema sta cambiando con l’avvento del sonoro, ma soprattutto 
in Italia si è imposto il fascismo, qualcosa di ben lontano dall’anarchica e creativa vitalità 
dei napoletani. Anche Elvira, trapiantata in città dalla vicina Cava dei Tirreni, è costretta 
a intraprendere la sua battaglia: i film che dirige, spesso ambientati nei bassifondi del 
“ventre di Napoli”, non piacciono al giovane ma sempre più invasivo regime dittatoriale, 
specialmente perché all’estero godono di gran successo. Insomma, nell’Italia che si dice SF FISSO | M A SCELTA
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80° ANNIVERSARIO  
DELLE 4 GIORNATE DI NAPOLI
in collaborazione con ANPI Napoli e Comune di Napoli
 

28 SETTEMBRE | TEATRO MERCADANTE
4 GIORNI PER LA LIBERTÀ: NAPOLI 1943
una produzione Big Sur con Luce Cinecittà
in collaborazione con Rai Documentari, Titanus S.p.A. e Mad Entertainment 
con il sostegno del Comune di Napoli
regia Massimo Ferrari
prodotto da Lorenza Stella, Maria Carolina Terzi, Luciano e Carlo Stella 
soggetto e sceneggiatura Massimo Ferrari, Luciano Stella
La Voce di Napoli è scritta da Maurizio De Giovanni
La Voce di Napoli è di Luisa Ranieri
con l’amichevole partecipazione di Massimiliano Gallo 
colonna sonora originale Antonio Fresa - Edizioni Leonardi 
regia animazioni Alessandro Rak, Dario Sansone
direttore della fotografia Fabio Lanciotti
montaggio Gustavo Alfano
con Marisa Laurito, Cristina Donadio, Peppe Barra, Enzo Gragnaniello
con le voci delle storie animate di Sara Mormile, Massimo Andrei,  
Marianna Fontana, Mario Di Leva
 
L’insurrezione popolare con cui durante la seconda guerra mondiale, tra il 27 e il 30 
settembre 1943, la popolazione civile riuscì a liberare la città di Napoli dalla occupazione 
delle forze tedesche della Wehrmacht appoggiate da gruppi di fascisti locali, è rimasta 
nella storia come Le quattro giornate di Napoli. A ottanta anni da quella data, il nostro 
documentario racconta la storia di quella che fu una azione di «resistenza civile e 
popolare» di una città intera, senza distinzione di zone geografiche, di ceti sociali o di 
età. Come raccontato egregiamente dal film di Nanni Loy nel 1962, a cui attingeremo 
come fonte documentale ed “emotiva” insieme alle fonti storiche dei filmati dell’Istituto 
Luce ed alle foto presenti nell’Archivio Fotografico della Resistenza, quelle di quei giorni 
sono storie di ribellione popolare, di orgoglio, amore e identità, che vogliamo riportare 

alla luce, per confrontarci in modo attivo con un passato che rivela la sua drammatica 
attualità anche nei tempi che stiamo vivendo. Proprio per far si che la memoria parli al 
presente, ci avvarremo del contributo del linguaggio contemporaneo dell’animazione, 
attraverso cui raccontare la storia di 4 giovani protagonisti della rivolta. Altro 
fondamentale cardine del racconto sarà la “voce” della città di Napoli, di Luisa Ranieri, 
che accompagnerà lo spettatore lungo la sua storia, la sua struttura urbanistica, la sua 
poesia e la sua confusione, in un continuo rimando tra passato e presente, figlia della 
penna di un grande scrittore napoletano come Maurizio De Giovanni.
La voce di Napoli, in concerto con le immagini della Napoli di oggi, degli archivi, degli 
estratti del film di Nanni Loy, delle storie e delle voci che emergono dai racconti in 
animazione, costituisce l’amalgama per proporre in chiave contemporanea una storia 
che oggi appare ancora drammaticamente attuale.
 

30 SETTEMBRE | TEATRO MERCADANTE
IL DUCE DELINQUENTE
con Aldo Cazzullo e Moni Ovadia 
musiche dal vivo di Giovanna Famulari
una produzione Corvino Produzioni sas

Una storia a due voci: Aldo Cazzullo racconta, Moni Ovadia legge i testi del Duce e delle 
sue vittime. Con musiche e canzoni dell’epoca.  La maggioranza degli italiani pensa che 
Mussolini fino al 1938 le abbia azzeccate quasi tutte, fino all’”errore” dell’alleanza con 
Hitler, delle leggi razziali, della guerra. Dimostreremo che non è così. Prima del 1938, 
Mussolini aveva provocato la morte di Gobetti, Gramsci, Matteotti, Amendola, dei fratelli 
Rosselli e di don Minzoni. Aveva fatto morire in manicomio il proprio stesso figlio e la 
donna che aveva amato. Aveva preso e mantenuto il potere nel sangue, perseguitando 
oppositori e omosessuali, imponendo un clima plumbeo e conformista. Aveva chiuso i 
libici in campo di concentramento, gasato gli abissini, bombardato gli spagnoli. Si era 
dimostrato uomo narcisista e cattivo. La guerra non è un impazzimento; è lo sbocco 
naturale del fascismo. E aver mandato i soldati italiani a morire senza equipaggiamento 
in Russia, nel deserto, in Albania è stato un altro crimine, contro il suo stesso popolo. 
E ancora devono arrivare gli orrori della guerra civile. E del neofascismo delle bombe 
sui treni, nelle banche, in piazza. Alla fine capiremo perché dobbiamo vergognarci del 
fascismo. Ed essere orgogliosi dei resistenti che l’hanno combattuto.

PROGETTI



CHILLE 50 
Un progetto di Chille de la balanza  
e del Teatro di Napoli - Teatro Nazionale
In collaborazione con Comune di Napoli, Ministero della Cultura,  
Regione Toscana, Comune di Firenze

Napoli, 13 ottobre 1973. A pochi giorni dall’epidemia di colera, nel cortile di 
un palazzo della via dei librai, in uno scantinato al numero 30 di via Port’Alba, 
nasce il Teatro e insieme la compagnia Chille de la balanza. Li fonda entrambi 
Claudio Ascoli, rampollo di una storica famiglia di teatranti napoletani.
I Chille, storica compagnia del teatro di ricerca italiano o “di ritrovamento” 
come amano definirsi, sono in Toscana dal 1985 e dal 1998 in residenza nell’ex- 
manicomio di San Salvi. Presenti nei maggiori festival di tutt’Europa, hanno 
deciso di festeggiare i loro primi 50 anni a partire da Napoli, coinvolgendo 
giovani teatranti napoletani in un evidente passaggio di eredità. 

Diverse le iniziative: 

• un laboratorio teatrale denominato Teatro, comunque. Napoli a cura di 
Chille de la balanza e condotto da Claudio Ascoli, regista della compagnia, 
con la presenza di Sissi Abbondanza, Salomè Baldion, Rosario Terrone 
e Francesco Lascialfari (musiche e suoni), Teresa Palminiello (luci). Al 
progetto collabora Puteca Celidonia con la partecipazione di: Clara 
Bocchino, Antonia Cerullo, Maria Teresa Diletta Bosso e Teresa Raiano; 
uno stage intensivo al Ridotto del Mercadante (9 -11 ottobre) con quindici 
attori/attrici, artisti, musicisti e performer residenti in Campania con età 
compresa tra 18 e 35 anni, scelti attraverso un bando. A conclusione del 
laboratorio, un evento di teatro in strada con presenze in tutte le 15 stazioni 
della linea 1 della metropolitana sino alla fermata in Piazza Municipio e 
all’uscita antistante il Teatro Mercadante  (12 ottobre)

• la presentazione del libro Chille 50, Pacini editore (13 ottobre)

• lo spettacolo prodotto dalla Compagnia, in occasione del centenario della 
nascita di Don Lorenzo Milani, I CARE. Lettera a una professoressa di e 
con Claudio Ascoli, con la partecipazione di Sissi Abbondanza e Monica 
Fabbri. Musiche originali di Alessio Rinaldi. Creazione video di Francesco 
Ritondale. Luci di Teresa Palminiello. Suoni di Francesco Lascialfari  
(Ridotto del Mercadante 13-15 ottobre)

RESIDANZA
LA CASA DELLA NUOVA COREOGRAFIA 2023 | UNDICESIMA EDIZIONE

Giunge alla sua undicesima 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 20 dicembre 
2023 al Ridotto del Mercadante.



RIONE SANITÀ:  
STORIE DI DONNE 
La costante attenzione al territorio cittadino e ai suoi elementi di 
problematicità porta il Teatro Nazionale di Napoli a promuovere in 
collaborazione con l’associazione Forti guerriere il progetto Rione sanità: 
storie di donne. Forti guerriere nasce dal desiderio di alcune donne del 
quartiere di unirsi e fare squadra in seguito ad un drammatico episodio di 
violenza che nel marzo del 2019 ha colpito la Sanità: la morte per le ripetute 
violenze subite da parte del marito di Fortuna Bellisario, ad appena trentasei 
anni. Vincenzo Pirozzi, insieme a Raffaele Ceriello, condurrà un ciclo di 
laboratori finalizzati ad offrire alle partecipanti la possibilità di raccontarsi e 
di sperimentare sulle proprie verità. Un lavoro che porterà alla composizione 
e alla rappresentazione di un testo che avrà come punto di riferimento il 
libro Amore senza lividi di Chiara Nocchetti e Benedetta De Nicola.

PREMIO LEO DE BERARDINIS  
PER ARTISTI E COMPAGNIE UNDER 35

Il Premio Leo de Berardinis a sostegno della produzione teatrale di compagnie 
e artisti under 35 giunge alla sua terza edizione, con due importanti novità: la 
cadenza biennale dell’iniziativa e l’allargamento dal territorio regionale a quello 
nazionale. 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 con il Teatro Pubblico 
Campano, per uno dei due progetti che si aggiudicheranno il Premio Leo de 
Berardinis sarà prevista l’ospitalità  di tre recite in teatri del 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.

ARREVUOTO  
DICIOTTESIMO MOVIMENTO 

Prosegue con la diciottesima edizione il lungo viaggio di Arrevuoto, il progetto 
nato nel 2005 da un’idea di Roberta Carlotto e curato da Maurizio Braucci. 
Con i suoi laboratori, percorsi di studio e spettacoli finali, che si articolano nel 
corso dell’anno scolastico, Arrevuoto prova a sostenere i giovani napoletani 
delle zone più periferiche, offrendo loro un’occasione di incontro con i 
coetanei di altri quartieri, di allontanamento dalle insidie della criminalità e di 
avvicinamento alla cultura e al teatro.

I SUD
 
Per la stagione 2023-24 prosegue il progetto denominato 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, proseguirà il lavoro felicemente avviato la scorsa stagione, 
tracciando un percorso nelle poco note letterature del Maghreb e dell’Africa 
subsahariana che costituiscono un potenziale del tutto inesplorato da mettere 
in scena. Il lavoro su alcuni testi letterari provenienti dalla Nigeria, dall’Etiopia 
e dal Sudan consente di creare una nuova generazione di attrici, attori, 
danzatori e danzatrici e di aprire il teatro a nuove fasce di pubblico. 



La Scuola del Teatro di Napoli - Teatro Nazionale, diretta da Renato Carpentieri, giunta al terzo anno del 
terzo triennio, si propone di fornire agli aspiranti attori una formazione solida mediante insegnamenti di 
base, laboratori specifici, seminari mirati sia all’interpretazione sia agli approfondimenti teorici. Le attività 
didattiche spaziano dallo studio della recitazione con attori e registi della scena nazionale e internazionale alla 
preparazione fisica attraverso il lavoro con danzatori e mimi; dall’apprendimento della dizione all’educazione 
della voce come strumento tecnico ed emotivo; dallo studio della storia e delle teorie del teatro e dello 
spettacolo all’approfondimento del corretto uso della lingua napoletana e dei vari codici linguistici che 
caratterizzano il teatro italiano. In quanto parte integrante delle attività del Teatro di Napoli, la Scuola mantiene, 
lungo tutto il triennio e anche oltre, un rapporto costante fra gli allievi e le attività produttive del Teatro, 
accompagnando e favorendo, quando possibile, il loro inserimento nel mondo del lavoro professionistico. 

con il contributo di

SCUOLA DI TEATRO 
3° triennio - terzo anno 

diretta da Renato Carpentieri

2423.

Anche per la stagione 2023-2024, il Teatro Nazionale di Napoli, 
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 decimo 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.



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 2024

SETTIMA EDIZIONE

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 Buvette di Eva raddoppia! Il nuovo spazio bar nel Foyer del Teatro San 
Ferdinando sarà gestito, così come al Mercadante, dalla Cooperativa Sociale 
E.V.A. Nata nel 1999 per prevenire e contrastare la violenza maschile contro 
le donne e i minori, la Cooperativa amministra in Campania cinque Centri 
Antiviolenza e tre 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 Buvette di Eva 
nel Teatro Mercadante e – a partire da questa stagione, anche nel Teatro 
San Ferdinando – offre al pubblico la possibilità di avere un momento di 
convivialità nelle pause e nel pre o post spettacolo, in sintonia con gli scopi 
sociali della Cooperativa E.V.A. In essa sono occupate donne sfuggite alla 
violenza e già coinvolte in percorsi di inclusione: un’iniziativa che fonde 
elementi culturali, ricreativi e sociali con la basilare offerta ristorativa. Tra 
i vari prodotti proposti, le delizie preparate dalle 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 sempre 
finalizzato a sostenere l’autonomia economica di donne in uscita da 
situazioni di violenza.

cooperativaeva.com • leghiottoneriedicasalorena.it



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

ABBONAMENTI SAN FERDINANDO  
dal 26 ottobre al 12 maggio

TURNO Ore

Prima (1° giovedì) 21.00

venerdì 21.00

sabato 19.00

domenica 18.00

martedì 21.00

mercoledì 17.00

2° giovedì 21.00

2° venerdì 21.00

2° sabato 19.00

2° domenica 18.00

San Ferdinando 12 spettacoli

TURNI FERIALI E WEEK END intero ridotto*

Platea e palchi centrali € 120 € 100

Palchi laterali € 90 € 80

5 spettacoli a scelta tra Mercadante e San Ferdinando
Circus Don Chisciotte; Maria Stuarda; Seagull dreams. I sogni del gabbiano;  
The interrogation; Processo Galileo; Ciarlatani; Zio Vanja; Le memorie di Ivan Karamazov;  
La ragazza sul divano; Oylem Goylem;Hybris; Storia di un oblio; Il rito; La lupa;  
The repetition. Histoire(s) du théâtre (i); Vanishing place; Cecità.

ABBONAMENTI MERCADANTE  
dal 18 ottobre al 12 maggio

4 spettacoli fissi  
Clitennestra; Diari d’amore; Pa’; L’albergo dei poveri.

1 a scelta al Ridotto Il frigo; Benvenute stelle; Felicissima jurnata; Delitto e castigo.  
I tre interrogatori; Una storia al contrario; Ritratto di Dora M.; Play Viviani;  
Prometheus, secondo movimento: Iṑ; Impossibile; Gli abitanti.

1 a scelta al Ridotto Il frigo; Benvenute stelle; Felicissima jurnata; Delitto e castigo.  
I tre interrogatori; Una storia al contrario; Ritratto di Dora M.; Play Viviani;  
Prometheus, secondo movimento: Iṑ; Impossibile; Gli abitanti.

6 spettacoli fissi
Tiempe sciupate; La scatola di biscotti; Nozze di sangue; La madre; Pinter party; Cinemamuto.

7 spettacoli a scelta di cui almeno uno al San Ferdinando  
Circus Don Chisciotte; Maria Stuarda; Seagull dreams. I sogni del gabbiano;  
The interrogation; Processo Galileo; Ciarlatani;The repetition. Histoire(s) du théâtre (i); Zio Vanja;  
Le memorie di Ivan Karamazov; La ragazza sul divano; Tiempe sciupate; Oylem Goylem; Hybris;  
La scatola di biscotti; Storia di un oblio; Nozze di sangue; Il rito; La lupa; La madre; Pinter party;  
Cinemamuto;  Vanishing place; Cecità.

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

Mercadante 12 spettacoli
TURNI WEEKEND  
ven | sab | dom intero ridotto*

Platea e prima fila palchi € 200 € 170

Palco II e III Fila € 140 € 120

Palchi II e III fila laterali e IV fila € 80 € 70

TURNI FERIALI  
prima | mar | mer | giov intero ridotto*

Platea e prima fila palchi € 180 € 155

Palco II e III Fila € 120 € 105

Palchi II e III fila laterali e IV fila € 65 € 55

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.

12 { 4 + 7 + 1 }
FISSI A SCELTASPETTACOLI AL RIDOTTO

12 { 6 + 5 + 1 }
FISSI A SCELTASPETTACOLI AL RIDOTTO

23.24STAGIONEABBONAMENTI



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.

23.24 mercadante | san ferdinando | ridottoSTAGIONE

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 80 euro e consente  
6 ingressi a scelta di cui 2 al Mercadante (escluso 
Circus Don Chisciotte), 2 al San Ferdinando e 2 a scelta 
tra i seguenti titoli al Mercadante e al San Ferdinando: 
Vanishing Place (danza), Lettura clandestina, Cecità 
(danza), Il lupo e la luna. La Card è valida anche in 
coppia (2 ingressi per 3 spettacoli)

CARD GIOVANI - UNDER 30  è nominale. Costa 40 euro  
e consente 6 ingressi a scelta tra tutti gli spettacoli  
di cui 3 al Mercadante e 3 al San Ferdinando.

QUINTETTO STUDENTI è nominale. Costa 30 euro e 
consente di vedere 5 spettacoli tra Mercadante e  
San Ferdinando. Elenco degli spettacoli inclusi nella 
card su teatrodinapoli.it

Le card sono valide fino al 31 maggio 2024,  
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’inizio 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.

LE CARD
DEL TEATRO  
DI NAPOLI

Scegli quella  
che fa per te!
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

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 

Il programma e gli orari di biglietteria sono suscettibili di variazioni. Consulta il sito teatrodinapoli.it

23.24 mercadante | san ferdinando | ridottoSTAGIONE



SELEZIONATI PER TE

PARCHEGGI CONVENZIONATI

TEATRO MERCADANTE  

Garage turistico  A. De Gasperi, 14 tel 081 5525442

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 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 con sconto 10%

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
Associazione Nazionale Dentisti Italiani - Andi
Associzione PaRuS

Associazione UGAF - Seniores Aziende Fiat
Associazione Vivoanapoli
Azienda Seda Italy Spa
Associazione Tournarrà   
Associazione Unione Nazionale Pensionati Banco di Napoli
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 La Doria
Cral Luigi Vanvitelli
Cral Napoletanagas
Cral Parthenope
Cral Regione Campania
Cral Selenia Fusaro 
Cral SNALS – Istruzione & Turismo
Cral Tangenziale di Napoli
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
Luciano Mattia Cannito (Presidente)
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, Angelo Grieco, Antonio Gatto, Alessio Cusitore, Ciro Petrillo,  
Paolo Vitale, Fulvio Mascolo, Carmine Pierri, Marco Di Napoli, Nicola Grimaudo
 
AMMINISTRAZIONE
Michele Fariello (responsabile), Monica Verde, Giusi Langella, Maria Carmina Mango, 
Federica Chierchia, Luigi Gagliotta, Francesco Del Porto
Ufficio personale: Federico Vacca Torelli, Simona Giacobbe
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 > 13.30 - 14.00 > 18.00 · sabato 10.30 > 13.30

e da un’ora prima di ogni spettacolo 

biglietteria@teatrodinapoli.it   

info@teatrodinapoli.it

teatrodinapoli.it



teatrodinapoli.it


