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MARTEDÌ 30  OTTOBRE   H. 10.00 
 
IL FANTASMA DI CANTERVILLE 
 
 
GENERE TEATRO D’ATTORE 
REGIA CRISTIANO FALCOMER  
TESTO CRISTIANO FALCOMER  
CON BARBARA BAZZEA, ANGELA BRUSA, CRISTIANO FALCOMER  
MUSICHE STEFANO ROSSO  
COSTUMI ELENA GAUDIO E ROBERTA VACCHETTA  
SCENOGRAFIE IOLE CILENTO 
PRODUZIONE COMPAGNIA I LUNATICI 
 
 
ETÀ CONSIGLIATA 6-11 anni 
DURATA 55 min 
  
biglietto € 6,50 
 
 
 
 
 
Trama  

La trama dello spettacolo prende le mosse da quella del racconto, pur concedendosi licenze 

comiche e digressioni di vario genere: una famiglia americana, gli Otis, acquista un antico castello 

della vecchia Inghilterra, incurante delle leggende che lo dicono infestato da uno spettro.  “Milord, 

acquisterò il fantasma con tutto l’arredo” questa è la risposta di Mrs. Otis agli avvertimenti di Lord 

Edward Canterville, ultimo discendente della nobile casata. Infatti, per una famiglia moderna e 

dotata di spiccato senso pratico, un fantasma non è certo una ragione valida per rinunciare ad un 

vantaggioso affare come l’acquisto di un antico maniero. Gli Otis sono troppo razionali per aver 

paura di un fantasma e possono tranquillamente conviverci, ma guai a non rispettare le basilari 

regole di buon vicinato e civile convivenza! Ma se un fantasma non facesse più cigolare le sue 

catene, aggirandosi inquieto e rumoroso per i corridoi del suo castello, che fantasma sarebbe?  Il 

povero fantasma mette in opera tutte le sue astuzie, apprese in secoli di onorata carriera, senza 

riuscire a spaventare minimamente i suoi spavaldi co-inquilini, non gli resta così che attendere 

l’avverarsi di una misteriosa profezia……ma oggi qualcuno crede ancora alle profezie?  
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Temi prevalenti  

Wilde definiva Il fantasma di Canterville un racconto material-idealistico, una denuncia al 

progressivo sviluppo del materialismo e del buon senso a scapito della magia e della voglia di 

sognare, ed è proprio sul contrasto tra materiale e ideale, razionale e onirico, concreto e 

impalpabile che si fonda lo spettacolo. Ed ecco che la concretezza del teatro (luogo) diventa un 

contenitore per far volare la fantasia e rappresentare uno spettacolo che, privo di 

un’ambientazione definita, appare come un gran varietà nella quale sfilano i personaggi della 

storia. I personaggi attualizzati sono il mezzo per una critica alla società contemporanea: il 

materialismo, il cinismo televisivo, il conformismo e l’assillo pubblicitario che non risparmia 

nemmeno un fantasma vecchio di cinquecento anni. Lo spettacolo, tuttavia, mantiene il carattere 

horror delle storie di paura classiche grazie a scene, che inserite nel tessuto drammaturgico, 

riescono a mantenere viva la tensione del pubblico e a dare equilibrio alla narrazione, passando 

da una situazione surreale/irreale nella quale il fantasma diventa quasi di carne ed ossa ad una 

situazione reale dove l’ignoto e l’impalpabile turbano le coscienze degli spettatori. Lo spettacolo 

inizia con una poesia, un’invocazione in dialetto friulano che dice:  

 
Rit frute, che tu ses biele  

Quant che i tiei voi  

A si viergin  

No ve pore da l’om neri  

Daur di te  

Stupides di grainc  

I genoglons, las chiaminades  

Las fuees, i ghias  

Ce ridades.  

 

 

La sostanza della lirica invita la protagonista (frute=bambina) a non aver paura dell’uomo nero 

dietro di lei ma di continuare il cammino. Questa frase, che è volutamente nascosta (da scoprire), 

racchiude, forse, anche il messaggio dello spettacolo che invita i bambini a credere in se stessi, nel 

loro modo di essere senza farsi condizionare dalle pressioni esterne, da facili giudizi e dal talvolta 

denigratorio e superficiale buon senso.  
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Riferimenti all’esperienza del bambino e/o adolescente  

Il fantasma di Canterville sia nella versione originale sia in quella proposta da Cristiano Falcomer è 

colma di situazioni quotidiane. Forse è proprio nell’identificazione, del bambino e 

dell’adolescente nei personaggi, che sta la forza dello spettacolo.  I personaggi principali Mrs Otis 

(la Mamma), i due gemellini (i bambini), Virginia (bambina/adolescente) e il fantasma, sono i 

portavoce, l’emblema di un problema, di una condizione.  Mrs Otis è la mamma, l’adulto. La 

mamma con i suoi problemi quotidiani: il mantenere in ordine la casa, la macchia che non và via 

e il rapporto con i figli. La mamma con le sue frustrazioni: il ripetersi del quotidiano, la 

dipendenza televisiva e pubblicitaria, la noia e il desiderio di essere protagonista.  Ai gemellini è 

riservata la condizione più leggera e fantasiosa ma nello stesso tempo più disincantata tipica dei 

bambini (volendo generalizzare) dei giorni nostri, figli della televisione e vittime innocenti del 

materialismo più bieco, tanto che il loro rapporto con il fantasma e con la realtà che li circonda è 

il più concreto, privo di qualsiasi timore reverenziale.  Virginia è il personaggio più complesso, 

quello più tormentato.  Attraverso Virginia i bambini e le bambine s’immedesimano nelle 

situazioni quotidiane: il rapporto con i genitori, con la casa, le incertezze nate dallo scontro tra le 

proprie aspirazioni, le proprie idee e le regole imposte dalla società e dalla famiglia.  È l’unico 

personaggio che ha un’evoluzione. All’inizio dello spettacolo è una bambina viziata, incerta, 

succube della madre. Ma nel proseguo dello spettacolo la vediamo crescere, fare i primi passi 

autonomamente, sviluppare un proprio carattere, un proprio gusto. Alla fine Virginia è totalmente 

cambiata, ha fatto la sua scelta, è diventata donna.  Il fantasma, oltre all’aspetto più ovvio 

dell’ignoto e del “pauroso”, rappresenta il “diverso”, l’incompreso, colui che nella sua incapacità di 

comprendere il mondo esterno lo critica facendo una scelta. Una scelta inaccettabile per la 

società che lo condanna alla dannazione eterna.  Solo con Virginia (l’unico personaggio “umano”) 

riesce ad avere un dialogo vero, tra anime, privo di formalismi e di clichè. Un dialogo che fa 

nascere un’amicizia, un scambio disinteressato: Lord Simon Canterville aiuta la giovane a fare la 

propria scelta sostenendola nel delicato passaggio dall’infanzia all’età adulta e consapevole, 

Virginia dona le sue lacrime che offriranno la pace eterna al fantasma. 

 

 
Tecniche e linguaggi teatrali utilizzati  

Il fantasma di Canterville è uno spettacolo comico adatto a tutte le età. Concepito nello stile 

francese “tout public” con chiari riferimenti alla commedia dell’arte, al teatro circense e 
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clownesco, al teatro d’animazione e all’Avanspettacolo. Il fantasma di Canterville è un succedersi 

di scene esilaranti, “paurose” e poetiche. Il ritmo della recitazione è incalzante, basata sulla 

rapidità di esecuzione e la precisione del movimento che dona leggerezza e immediatezza alla 

rappresentazione. La struttura dello spettacolo non pone nessuna barriera tra attori e pubblico e, 

nonostante non ci sia alcuna interazione con esso, si viene a creare, soprattutto con i bambini, un 

curioso ed esplosivo scambio di energia.  I tre attori in scena interpretano ben 8 personaggi, 

dando allo spettacolo un ritmo coinvolgente e comicamente rocambolesco.  Ad ogni 

personaggio, caratterizzato dall’utilizzo di diverse tecniche teatrali, corrisponde un differente stile 

recitativo: teatro-danza per la dolce Virginia, clownerie per la buffa governante, cinematografico 

per i terribili gemelli Stelle e Strisce, “avanspettacolo” per la petulante signora Otis e Teatro di 

Parola per il fantasma di Canterville.  Molte sono anche i riferimenti e le citazioni ad altri linguaggi 

dello spettacolo: quello cinematografico (i famosi duelli tra cowboy di Sergio Leone), le 

trasmissioni televisione (la scena iniziale trasforma il castello in un enorme set televisivo), i Video-

clip musicali e gli spot pubblicitari.  La recitazione “a tinte forti” rende l’azione ritmata e veloce 

anche se il tono comico, talvolta grottesco, scivola spesso nella dimensione diafana e poetica che 

il testo suggerisce.  Tra continui colpi di scena, rocambolesche trovate dal ritmo frenetico ed 

episodi di quotidiana follia, si sviluppa, per contrasto, la dolce e delicata amicizia tra l’austero 

fantasma e la gentile Virginia.  

 

 
Metodo di lavoro utilizzato dalla compagnia nella creazione dello spettacolo  

Lo spettacolo nasce come gioco teatrale, come gioco della fantasia.  Il racconto di Wilde, 

fortemente attuale per i temi trattati, dunque è usato come fonte di ispirazione e pre-testo 

all’ideazione scenica. Lo spettacolo, se non in alcune scene come quella iniziale e quella finale che 

ricalcano fedelmente l’originale, utilizza il linguaggio contemporaneo e nel caso dei gemellini 

addirittura lo slang giovanile allo scopo di facilitare da una parte la comprensione da parte del 

bambino e dall’altra agevolare la creazione dello spettacolo basato sul movimento e sulla rapidità 

di esecuzione che lascia poco spazio alla geniale ma “letteraria” parola di Wilde.  Ossessività e 

ripetizione sono un elemento fondamentale del lavoro.  Scene e battute degli attori si ripetono in 

modo ossessivo sia per osservare le regole della comicità, che appunto si fonda sulla ripetizione, 

sia per sottolineare la monotonia delle azioni di tutti i giorni.  Questo carattere si ripercuote anche 

nei personaggi, tranne Virginia e Lord Simon Canterville, che, in bilico tra il surreale e il 

macchiettistico, parlano con un linguaggio stereotipato, televisivo, privo d’umanità che li fa 

apparire come marionette o maschere.  Solo al fantasma, come personaggio testimone di 
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un’epoca, di una letteratura e di una cultura, è concesso l’uso della parola di Wilde e del 

linguaggio in via d’estinzione come quello dialettale.  Questa scelta è stata adottata per svariati 

motivi.  In primo luogo per evidenziare la contrapposizione con gli altri personaggi (moderni) che 

al cospetto del fantasma risultano più miseri e modesti; secondo per dare al personaggio un 

carattere quasi formale e straniato, che sottolinea la sua unicità in scena e, nel suo essere 

incomprensibile, la sua solitudine all’interno della storia; Terzo una funzione più didattica ed 

educatrice nei confronti del giovane pubblico che si accosta a suoni e parole, nel caso del dialetto, 

incomprensibili ma, secondo noi patrimonio da non dissipare, e nel caso della letteratura di 

Wilde, di difficile ma stimolante comprensione.  Per la creazione dello spettacolo il regista si è 

valso del metodo sperimentato nei laboratori con i bambini.  Sono state individuate alcune scene, 

alcuni episodi del racconto originale, diremmo basilari, per lo sviluppo della trama su cui è stata 

attuata un’operazione di riscrittura basata sull’improvvisazione attoriale.  

 

 
Fonti utilizzate  

- Libri:  
Il fantasma di Canterville, Oscar Wilde  
Storie di Fantasmi, Roald Dahl 

- Musica:  
Sonate per Organo, J. S. Bach  
Toccata e fuga in re minore BWV 565, J. S. Bach  
Passione di Matteo, J. S. Bach 

- Film: 
The Others, Alejandro Amenábar 

 

 

 
Profilo caratteriale della Compagnia e breve curriculum professionale  

La compagnia I LUNATICI è composta di giovani attori, ballerini e musicisti. Aggregazione e 

condivisione di intenti sono alla base della Compagnia che grazie alla passione di artisti di diversa 

formazione ha realizzato spettacoli ed eventi teatrali che fondono diversi linguaggi artistici, che 

spaziano dal Teatro per Ragazzi al Teatro di Sperimentazione con particolare riferimento al Teatro 

Musicale e Popolare.  Gli spettacoli de I LUNATICI che hanno caratteristica comune di essere 

concepiti nello stile francese “tout public” e di prediligere il Teatro d’attore, sono rivolti 

prevalentemente al pubblico giovane ma non mancano di ammiccare al pubblico adulto. Surreali 

e fantasiosi comunicano in modo semplice e diretto, pur avvalendosi di un linguaggio teatrale 
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articolato. Un teatro comico, leggero e demenziale che ricorre a differenti stili teatrali (Commedia 

dell’arte, teatro musicale, teatro d’oggetti, teatro di narrazione e teatro circense), in modo 

eclettico e talvolta “volutamente arbitrale”, al fine di spiazzare e divertire il pubblico.  La 

Compagnia Teatrale I LUNATICI, nata nel 2001 e dallo stesso anno è inserita nel Catalogo Teatro 

Ragazzi e Giovani Piemonte. Con i loro spettacoli (A.A.Alice, Streghe, Il fantasma di Canterville, La 

stanza del piccolo principe, Nebbia in città e X-Una Madre, Un Figlio, Una Guerra) hanno 

partecipato a vari festival e rassegne Nazionali e Internazionali.  

 

 
Indicazioni sulle scenografie e sui costumi  

Le scenografie sono volutamente essenziali sprovviste di qualsiasi riferimento descrittivo. Un 

fondale, una sedia e un leggio sono gli unici elementi presenti in scena allo scopo di fornire pochi 

elementi concreti al pubblico a favore dell’immaginazione, di creare un contrasto surreale con 

l’accadimento scenico, ma soprattutto per far risaltare il più possibile l’abilità dell’attore.  Stesse 

linee guida ha seguito l’ideazione dei costumi. I costumi tracciano, con veloci pennellate, i 

caratteri sostanziali d’ogni personaggio. Concepiti per favorire agevoli e rapidi cambi d’abito, 

permettono all’attore di stupire con una rapidissima trasformazione. Colori saturi ed esasperati 

proiettano lo spettatore in un moderno Avanspettacolo.  Importantissime sono la “scenografia 

sonora” e le luci. Gli ampi saloni del castello, gli umidi cunicoli e le diverse ambientazioni dello 

spettacolo prendono vita da un’articolata costruzione di effetti sonori, brani musicali e luci che 

hanno funzione quasi descrittiva.  

 

 

 
Tre frasi tratte dallo spettacolo  

1) I pavimenti del tuo castello sono opachi?  

La macchia di sangue del tuo salotto non va più via?  

Le catene del tuo fantasma non ti lasciano dormire?  

.... PROVA IL PARAGON!!!  

 

2) Strisce: Stelle!  

Stelle: Dimmi Strisce  

Strisce: Sembra di Stare in un Castello?!  
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Stelle: Ma siamo in un castello...  

Insieme: ...Come in un film!!!  

 

3) Lord Simon Canterville! Capisco che lei viva in questo castello da molto più tempo di noi e 

capisco che avrà le sue abitudini, ma qui c’è gente che vuol dormire perciò le ordino di 

oliare immediatamente quelle rumorose catene, altrimenti sarò costretta a toglierle. A tal 

proposito le ho portato Magic Oil, il miglior olio lubrificante sul mercato. Funziona già 

dopo la prima applicazione, garantito dai più grandi scienziati americani. Lo provi!  
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LUNEDÌ 3 DICEMBRE, h. 10.00 + h. 20.30 
MARTEDÌ 4 DICEMBRE, h. 10.00 + h. 20.30 
 
DECAMERON 451 
 
 
DA BOCCACCIO E BRADBURY  
CON NICOLA CIAFFONI, GIOVANNA SCARDONI, STEFANO SCHERINI  
REGIA STEFANO SCHERINI  
DRAMMATURGIA GIOVANNA SCARDONI 
PRODUZIONE COMPAGNIA MITMACHER 
 
ETÀ CONSIGLIATA 11 + 
DURATA 1h 20 min 
 
  
biglietto € 9 
 
 
 
 
“L’amore può molto di più che né io né voi possiamo”.  
“E se si osservi l’officio dei poeti, essi non sono obbligati a questo vincolo di usare la verità nella 
superficie delle loro invenzioni; e se venisse tolta la licenza di vagare per ogni genere di 
immaginazione, il loro ufficio si risolverebbe proprio nel nulla”.  
G. Boccaccio  
 
 
 
 
Note di regia  

In un ipotetico futuro, il sistema politico culturale del nostro Stato decide di bruciare un gran 

numero di libri perché considerati pericolosi, destabilizzanti per la pace della popolazione. Come 

nel celebre romanzo di Ray Bradbury, Fahrenheit 451, un gruppo di fuggiaschi, senza più terra né 

identità, decide di imparare a memoria proprio i libri all’indice, assumendosi il compito di 

restituirli a quante più persone possibili attraverso un’attenta narrazione. Il nostro spettacolo, 

Decameron 451, ha tre protagonisti in scena, impegnati a raccontare proprio uno dei libri proibiti: 

il Decamerone di Giovanni Boccaccio, romanzo fondativo della cultura e della lingua italiana. I tre 

“memorizzatori”, così si autodefiniscono i tre attori durante lo spettacolo, raccontano quanto più 

possono del contenuto del romanzo boccacciano, consapevoli di non avere tempo: nell’arco di 

un’ora e venti, infatti, dovranno fuggire perché altrimenti i militi del fuoco della società Fahrenheit 

451 SPA, li troveranno e li arresteranno.  Il racconto della peste boccacciana, che nel Decameron è 
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la causa della fuga dei dieci giovani fiorentini a Fiesole e del racconto delle 100 novelle, si 

sovrappone, in Decameron 451, alla peste contemporanea, una peste culturale, che purtroppo in 

questo momento storico noi stiamo già vivendo, se non in Italia, in paesi ormai poco distanti da 

noi.  Dunque è la peste a generare l’urgenza del racconto, come è la morte a generare l’urgenza 

della vita: la possibilità e la potenza delle singole narrazioni dei “giovani dell’allegra brigata” 

corrisponde per Boccaccio, così come per gli attori/memorizzatori, alla ricostruzione del mondo, 

di un mondo possibile almeno, e dunque alla vita.  “Dietro ai libri non c’è nessuno” dice uno dei 

protagonisti di Fahrenheit 451, ma se questo fosse vero non ci sarebbe bisogno di bruciarli. Dietro 

ai libri ci sono pensieri e vite, ci sono scelte da compiere o compiute, ci sono emozioni e 

intelligenze. E dunque, posto che il Decameron non si può restituire in un’ora e venti, la scelta 

delle novelle da raccontare in questo tempo avverrà proprio seguendo emozioni, pensieri, idee e 

tesi che ogni attore/memorizzatore deciderà di affrontare e portare avanti: la differenza di 

pensiero diviene un valore, una possibilità di incontro e di scambio anche se non sempre 

tranquillo.   

 

 
I temi fondamentali attorno a cui ruota la narrazione sono due: Amore e Fortuna.   

Si tratta dei temi fondamentali trattati nel Decameron, a cui si aggiunge l’Ingegno, unica 

possibilità che l’uomo ha di resistere e, per quanto sia possibile, di volgere a proprio vantaggio gli 

accadimenti del Caso. Cominciando dalla novella di Madonna Oretta, giornata sesta-novella 

prima, in cui i tre attori/memorizzatori stabiliscono le basi di uno stile narrativo, si prosegue con la 

novella delle Papere, unica novella raccontata da Boccaccio e per altro non conclusa, presente 

nell’ Introduzione dell’autore alla quarta giornata. Con questa novella si introduce con 

un’apparente leggerezza il tema dell’Amore, così caro a Boccaccio, tema che verrà approfondito 

con il racconto della storia di Nastagio degli Onesti, quinta giornata-ottava novella.  Questa 

novella diviene la base per l’inserimento di altre due: Calandrino in cinto, nona giornata-quinta 

novella, Chichibio e la Gru, sesta giornata-quarta novella.  Procedendo come in un sistema di 

scatole cinesi, le novelle inserite serviranno a spezzare la drammaticità di Nastagio degli Onesti, 

che alla sua conclusione terminerà anche il viaggio attorno al tema d’amore aprendo invece alla 

narrazione delle novelle più rappresentative del tema della Fortuna. I tre attori/memorizzatori 

sono fuorilegge clandestini. I militi del fuoco li inseguono e il tempo a loro disposizione sarà ormai 

ridotto a quaranta minuti. Dopo aver viaggiato via terra di città in città, è arrivato per loro il 

momento di disperdere completamente le tracce andando per mare. Bisogna lasciare quanto 

appartiene strettamente ad ognuno d loro. La novella Lisabetta e il basilico, quarta giornata-



 

TEATRO FONTANA VIA GIAN ANTONIO BOLTRAFFIO 21,  20159 MILANO  |  +39 02 69 01 57 33  |  scuola.fontana@elsinor.net 

quinta novella, prende vita in questo momento di passaggio: l’attrice/memorizzatrice è costretta 

ad abbandonare il vaso di basilico che contiene tutti i suoi ricordi. Il destino dei memorizzatori 

diventa dunque lo stesso destino dei protagonisti delle principali novelle dedicate al tema della 

fortuna per mare e presenti soprattutto nella seconda giornata: Landolfo Rufolo, seconda 

giornata-quarta novella, Alatiel, seconda giornata-settima novella, e Paganino da Mare, seconda 

giornata-decima novella. E il destino dei protagonisti delle novelle e degli attori/memorizzatori 

diviene anche il destino di tutti coloro che partono per cercare fortuna.  La principessa Alatiel 

parte per contrarre un matrimonio con il re del Garbo, il mercante Landolfo Rufolo parte per 

raddoppiare la sua ricchezza, Paganino da Mare, è sempre per mare perché è un pirata.  Questi 

personaggi si mettono in viaggio su questa superficie liquida, ibrida ed estranea, il mare appunto, 

testimone di piraterie e schiavitù, vera e propria scacchiera di scambi politici ed economici. 

Arriveranno? E quando e se arriveranno si ricorderanno quello che sono stati? Si ricorderanno chi 

sono ora?  Il finale di Decameron 451 è aperto, perché in realtà lo spettacolo è una sorta di 

documentario, di narrazione in tempo reale, in cui gli uomini libro, gli attori/memorizzatori, 

Giovanna Nicola e Stefano appunto, attraverso le novelle del Decameron compiono un viaggio 

innanzi tutto nelle 3 loro esistenze, e come tale questo viaggio non ha una fine, coincide con la 

loro vita, che continua in un’altra città, in un altro qualsiasi luogo in cui possano raccontare e 

raccontarsi.  

 

 
Percorsi di lavoro e tematiche  

Nel narratore, anche ciò che egli ha appreso per sentito dire si assimila a ciò che è suo.  
W. Benjamin  

Un uomo fa un’esperienza, poi cerca la storia della propria esperienza.  
M. Frisch  

 

Lo spettacolo Decameron 451 ha lo scopo di far riflettere gli studenti sul valore della letteratura e 

della narrazione di storie:  

 

- La letteratura come viaggio nella propria esistenza.  

La metafora del viaggio rappresenta la complessità di trasformazioni della vita umana. Dal 

nomadismo delle prime comunità di uomini per la necessaria sopravvivenza agli 

spostamenti commerciali e culturali delle prime società sedentarie, fino al viaggio di 

piacere o addirittura al viaggio virtuale dei giorni nostri determinato dalla nascita di 

Internet e delle comunicazioni telematiche. Il viaggio che ci interessa in Decameron 451, è 
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fatto di storie in cui ognuno possa riconoscersi, ed è governato appunto dalla Fortuna, 

dall’Amore e dall’esercizio della propria Intelligenza.  

 

- La narrazione come relazione e rispetto delle differenze  

Decameron 451 si muove in antitesi rispetto all’assunto di uno dei protagonisti di 

Fahrenheit 451 che dice: “Noi dobbiamo essere tutti uguali. Non è che ognuno nasca libero 

e uguale come dice la Costituzione, ma ognuno viene fatto uguale. Ogni essere umano a 

immagine e somiglianza di ogni altro; dopo di che tutti sono felici.” Sviluppando invece 

l’incontro e il dibattito, lo scambio di opinioni, si sviluppa desiderio di conoscenza e 

curiosità verso l’altro, si utilizzano dunque narrazione e letteratura come occasioni di 

crescita apertura e cambiamento.  

 

- Il mare  

Il mare è un topos letterario fin dall’antichità. Il mare, superficie mobile in cui viaggiavano 

merci, spezie, uomini, donne e pirati, è elemento strutturale del Decameron e luogo 

privilegiato dell’ umanesimo civile del Boccaccio: il mare è quello spazio che fa venire a 

galla le aporie della città alle prese con la ricostruzione dopo la peste, a volte è luogo di 

divisione, a volte di unione, quasi mai spazio di risoluzione dei conflitti. Non sono le 

tempeste o gli elementi atmosferici a plasmare il destino dei personaggi, ma le decisioni 

che ogni personaggio prende. In questo senso, il mare è spazio politico, cioè estensione 

della riflessione civile della brigata che non si è rifugiata in campagna per passare 

semplicemente il tempo ma per porre le basi di un nuovo vivere civile grazie a cittadini, 

uomini e donne, che non si sottraggono alle loro responsabilità nella comunità in cui 

vivono”.   

 

- Utopia e Distopia  

Utopìa, inteso come il luogo dove tutto è come dovrebbe essere. Nel nostro caso si riferisce 

alla vita compiuta dall’allegra brigata dei giovani del Decameron che per quattordici 

giorni si rifugiano a Fiesole, luogo di natura splendida e incontaminata. Passano qui il 

tempo narrando, giocando, cantando e ballando, costruendo dunque un’ideale ipotesi di 

società pacifica, basata sul dialogo e sul piacere di vivere. Distopia è l'esatto opposto, cioè 

un luogo del tutto spiacevole e indesiderabile. E’ Farenheit 451, un declino sociale dove 

tutto quanto è auspicato dal Boccaccio in Decamerone, accade in maniera opposta: 

niente letteratura, niente dialogo, niente confronto. Sistemi oppressivi e assenza di cultura 
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che ovviamente impediscono la libertà di pensiero.  

 

Impianto scenico e tecniche utilizzate  

Nel realizzare il nostro spettacolo Decameron 451, ci siamo domandati quali segni restituissero 

meglio l'idea di mondo contemporaneo che proponiamo.  La chiave distopica di Fahrenheit 451, 

in cui immergiamo la nostra narrazione boccacciana, porta con sé la presenza di tecnologia di cui 

oggi facciamo largo uso già in età giovanissima.  Abbiamo quindi optato per la presenza sul palco 

di videoproiezioni, sia registrate che in diretta attraverso il comune uso di cellulari, per riflettere 

da un lato sulla pervasività della tecnologia nelle nostre vite, dall'altro su come questa modifichi, a 

volte moltiplicando quasi all’infinito le possibilità stesse della nostra narrazione, quella delle 

nostre esistenze.  Le immagini proiettate quindi modificano e si integrano con il racconto delle 

novelle di Boccaccio o restituiscono la violenza di un mondo sotto controllo, alla Fahrenheit 

appunto.  La tecnica utilizzata per la narrazione delle novelle risulta molto diretta, al pubblico, in 

un impasto continuo con le esistenze dei tre narratori che si trovano coinvolti nei temi 

boccacciani, di volta in volta discutendoli tra di loro e interpretandoli.  Non si tratta di diventare i 

personaggi delle novelle ma di raccontarle, appropriandosi delle parole di Boccaccio, trovando in 

esse rimandi continui alle nostre esistenze e alla contemporaneità.  Se la complessità del 

Decameron, delle sue cento novelle, restituisce tutta la varietà della vita, allora chi si trovi a 

leggere e a narrare le novelle non potrà che restituire a chi ascolta pagine della propria di vita, in 

una sovrapposizione inevitabile.   

 

 

C'è un solo viaggio possibile: quello che facciamo nel nostro mondo interiore. Non credo che si 

possa viaggiare di più nel nostro pianeta. Così come non credo che si viaggi per tornare. L'uomo 

non può tornare mai allo stesso punto da cui è partito, perché, nel frattempo, lui stesso è 

cambiato.  

Andrej Tarkovskij 
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MARTEDÌ 18 DICEMBRE, h. 10.00 
MERCOLEDÌ 19 DICEMBRE, h. 10.00 
 
QUANDO ARRIVA NATALE? 
 
 
DI E CON SILVANO ANTONELLI 
PRODUZIONE COMPAGNIA TEATRALE STILEMA   
 
ETÀ CONSIGLIATA 3-7 anni  
DURATA 50 min 
 
  
biglietto € 6,50 
 
 
 
 
Filastrocca iniziale dei mesi 

A gennaio ci vuole il berretto . 
A febbraio anche i guanti mi metto . 
Quando è marzo si svegliano i prati . 
Ad aprile son tutti fioriti . 
Quando è marzo mi mangio un gelato . 
Quando è giugno la scuola saluto . 
Luglio e agosto voglio solo giocare 
...nuotare...saltare...rotolare...are...are...are.... 
A settembre si torna a studiare . 
Ad ottobre si allungan le notti . 
A novembre le zucche e i biscotti . 
Ma dicembre è un mese speciale . 
A dicembre si aspetta Natale . 
Ma dicembre è un mese speciale . 
Tutti quanti aspettan Natale . 
Anche il cane, il criceto e il maiale . 
Anche il gatto su e giù per le scale . 
Anche il topo, che dal mese di maggio , 
Aspettava un po' di formaggio . 
 
 
 
Trama  

Uno spettacolo sull'attesa. Una storia semplice, che permetterà ai bambini di sperimentare 

ricordi, profumi e climi dell'evento più atteso dell'anno. In mezzo alla scena c'è un albero di 
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Natale. E' ancora spoglio. Arriva un personaggio portando uno scatolone, sembra un papà. 

Borbotta e si lamenta che “tutti gli anni tocca a lui addobbare l'albero”...”che tutti dicono di volerlo 

aiutare ma quando è il momento di farlo non c'è mai nessuno”...”che lui ha un mucchio di altre 

cose da fare”... Apre lo scatolone per prendere palline e festoni ma succede l'imprevisto: lo 

scatolone è vuoto. Cioè...non proprio vuoto. Sul fondo è rimasto un mandarino. Forse un regalo 

dimenticato...forse un ricordo. Il nostro personaggio si ricorda improvvisamente di quando era 

piccolo e dicembre profumava di mandarino. Lo sbuccia...lo assaggia...e, come per magia, si 

ritrova, bambino, ad attendere il Natale. Si ritrova a chiedere alla mamma, al papà, al nonno, alla 

nonna , alla maestra, alla zia, “Quando arriva Natale?”. Ognuno cercherà di dare una risposta 

innescando varie scene, comiche e tenere, nelle quali il nostro personaggio-bambino arriverà 

poco alla volta a pensare che il Natale non arriva quando ci saranno tutti i festoni e tutti i regali 

ma, forse, quando si riuscirà a provare una piccola, autentica emozione. 
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LUNEDÌ 28 GENNAIO, h. 10.00 
MARTEDÌ 29 GENNAIO, h. 10.00 
 
IN OCCASIONE DEL GIORNO DELLA MEMORIA 
 
UN SACCHETTO DI BIGLIE 
 
 
DAL ROMANZO DI JOSEPH JOFFO 
SCRITTO E DIRETTO DA LORENZO BASSOTTO 
CON LORENZO BASSOTTO, ROBERTO MARIA MACCHI 
CON LA PARTECIPAZIONE STRAORDINARIA DI GIULIO BROGI NELLA VOCE DI JOSEPH JOFFO 
MASCHERE ROBERTO MARIA MACCHI 
MUSICHE OLMO CHITTÒ 
LIGHT DESIGN E TECNICO CLAUDIO MODUGNO, MATTEO POZZOBON 
EDITING AUDIO GIANCARLO DALLA CHIARA 
ORGANIZZAZIONE DANIELE GIOVANARDI 
FOTO E VIDEO BARBARA RIGON 
UNA COPRODUZIONE BAM!BAM! TEATRO, AGA ASSOCIAZIONE GIOCHI ANTICHI - TOCATÌ 
FESTIVAL INTERNAZIONALE DEI GIOCHI IN STRADA  
IN COLLABORAZIONE CON CONSERVATORIO EVARISTO FELICE DALL'ABACO DI VERONA 
 
 
ETÀ CONSIGLIATA 8 – 13 anni 
DURATA 60 min 
 
biglietto € 6,50 
 
 
 
 
 
Trama  

La vicenda narrata si svolge in Francia, nel periodo della seconda guerra mondiale durante 

l’occupazione tedesca. A Parigi, nel quartiere ebraico, vive la famiglia Joffo composta dai genitori 

e da quattro figli maschi, due già adulti che aiutano il papà nella sua attività di parrucchiere e due 

più piccoli, Maurice e Joseph che frequentano la stessa scuola. Ed è Joseph, il più piccolo, a 

raccontare le peripezie compiute dalla sua famiglia per sfuggire alla Gestapo. Una fuga 

ininterrotta che accompagna la sua famiglia dai tempi del nonno, costretto a lasciare la Russia ai 

tempi dei “pogrom”, le persecuzioni razziali contro gli ebrei. Per Joseph tutto inizia quando sua 

madre è costretta a cucire una stella gialla sui cappotti dei figli. Appena arrivati a scuola, sia 

Joseph, sia Maurice vengono presi in giro dai compagni, ignorati dal maestro e picchiati all’uscita. 
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La sera stessa il padre, dopo un lungo discorso, avvisa i due ragazzi che è necessario che la 

famiglia si separi e che tutti scappino a gruppi di due a due per non dare troppo nell’occhio. Il 

padre dà loro una somma di denaro e un indirizzo dove dovranno ritrovarsi. Inizia per Maurice e 

Joseph una fuga attraverso la Francia per raggiungere la linea di demarcazione a sud della 

nazione, verso Mentone e Nizza, che i due fratelli raggiungeranno correndo numerosi rischi e 

pericoli, ma che dovranno poi abbandonare in seguito all’armistizio firmato dall’Italia. I soldati 

italiani presenti in questa zona verranno sostituiti dai soldati tedeschi che arresteranno i due 

fratelli e li sottoporranno ad estenuanti interrogatori. Al termine della guerra, la famiglia Joffo 

riuscirà a ricongiungersi, ma uno dei suoi membri, finito in mano ai tedeschi, non tornerà mai più. 

La drammaturgia dello spettacolo si focalizza sul gioco delle biglie come filo conduttore della 

storia, come percorso salvifico per uscire dalla paura e tornare a vivere. Le biglie del piccolo 

Joseph sono una sorta di amuleto con il potere di riportare alla memoria del piccolo protagonista 

i momenti belli o dolorosi, ma in ogni caso liberi, vissuti prima della guerra. Un potere 

immaginario molto potente, il potere che solamente le cose legate intimamente con il nostro 

essere, come il gioco possono scatenare. La fuga dei due protagonisti, nella trasposizione teatrale 

assume i connotati di un lungo percorso “nella sabbia”, una gara con le biglie che sembra infinita 

e senza vie d’uscita, ma allo stesso tempo ne subirà gli arresti e i colpi secchi di un gioco dibiglie 

nel cerchio. Le sue regole, i colpi di fortuna e di abilità segneranno ogni passaggio drammaturgico 

creando un parallelo tra il gioco e la vita. Un percorso salvifico, proprio perchè legato 

all’immaginazione e al potere insuperabile del gioco di portarci “oltre”.  

 

 

Mi auguro che grazie alla mia storia e al talento dei ragazzi di Bam!Bam! quello che ho 

raccontato non possa più ripetersi.  

Joseph Joffo 

 

 

 

Spazio Scenico 

La scena è molto semplice ed evocativa: è caratterizzata da pochi elementi, per lo più cassette in 

legno che contenevano frutta, che di volta in volta, combinate in maniera diversa, creano i diversi 

ambienti (un treno, un cinema) e le città che i due fratelli attraversano durante la loro fuga 

(Mentone, Nizza...). 
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Tempo 

La vicenda narrata nello spettacolo è ambientata durante la Seconda Guerra Mondiale, tra il 1941 e 

il 1944. Nello spettacolo non si ci sono riferimenti espliciti alle date, ma possiamo evincere il 

tempo in cui si svolgono le vicende seguendo la trama della storia: la fuga degli ebrei dalla 

Francia è iniziata con l'occupazione tedesca nel 1940 o la liberazione di Parigi, annunicata nello 

spettacolo dalla radio, è del 1944. Alcune scene, in maniera analoga, suggeriscono il tempo in cui 

si svolge un dato episodio: l'uscita de IL BARONE DI MUNCHHAUSEN, il film che Maurce e 

Jospeph guardano a Marsiglia, è una pellicola tedesca del 1943 girata da Josef von Báky e scritta 

da Erich Kästner (uno fra i primi film girati interamente a colori!). 

 

 

Stile 

Il linguaggio dello spettacolo è molto semplice e diretto, come quello che utilizzano i bambini 

che hanno la stessa età dei fratelli Joffo nell'epoca in cui sono narrati i fatti. Gli adulti, ad esempio i 

soldati delle SS che incontrano Maurice e Joseph nella loro fuga, sono caratterizzati da un 

linguaggio quasi caricaturale che rimarca la provenienza geografica dei soldati. Un piccolo 

espediente permette che sulla scena si palesino diversi personaggi nonostante gli attori siano 

solamente due. L'utilizzo delle maschere in cuio, realizzate appositamente per lo spettacolo, 

denotano infatti alcuni personaggi: il nonno Joffo e i soldati delle SS. Le maschere sono state 

create appositamente per lo spettacolo da Roberto Maria Macchi, l'attore in scena insieme a 

Lorenzo: Roberto è un rinomato mascheraio, specializzato anche nella costruzione di maschere 

per gli spettacoli di Commedia dell'Arte. 

 

 

Tematiche 

- Shoah 

- Autobiografia 

- Viaggio 

- Racconto di avventura 

- Speranza 

- Crescita 
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Curiosità 

Lo spettacolo, debuttato nel settembre 2015 al Tocatì Festival Internazionale dei Giochi in Strada, 

è nato grazie all'incontro con lo scrittore Joseph Joffo. Nei mesi precedenti al debutto, Lorenzo – 

regista dello spettacolo – ha incontrato lo scrittore a Parigi: l'autore del romanzo ha parlato a 

lungo della sua storia ed ha rivelato a Lorenzo alcuni epidosidi inediti della sua storia. Lorenzo e 

Joseph sono rimasti costantemente in contatto durante la produzione dello spettacolo e, al 

momento del debutto, Joseph in compagnia del nipote, è venuto a Verona ad assistere alla prima 

dello spettacolo. Nello stesso periodo, in Francia, si svolgevano le riprese del film Un Sacchetto di 

Biglie (“Un Sac De Billes”, anno 2017, diretto da Christian Duguay, adattamento cinematografico 

dell'omonimo romanzo e remake dell'omonimo film del 1976): Joseph ha chiesto alla troupe 

cinematografica di recarsi a Verona a riprendere lo spettacolo teatrale. L'entusiamo di Joffo per lo 

spettacolo è stato tale che ha coltivato l'amicizia con Bam!Bam! anche negli anni seguenti. Non 

solo ha concesso a Bam! Bam! Teatro l'esclusiva di rappresentazione teatrale in Italia dello 

spettacolo Un Sacchetto di Biglie, ma nel 2017 ha ospitato nuovamente Lorenzo a Parigi. In 

quest'occasione, l'anziano scrittore, ha accettato con gioia di registrare la sua voce “off” in visa 

delle repliche in lingua francese al celebre Festival di Avigone. 
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MERCOLEDÌ 30 GENNAIO, h. 10.00 
GIOVEDÌ 31 GENNAIO, h. 10.00 
 
THE BLUES POINT 
 
 
DI LUCIANO GENTILE  
CON STEFANO CATTANEO, MARCELLO COLÒ, LORENZO DEFINTI 
LUCIANO GENTILE, WALTER MUTO 
PRODUZIONE JOHN STANSON BAND  
 
 
ETÀ CONSIGLIATA 10-14 anni 
ETÀ CONSIGLIATA 1h 15 min 
 
  
biglietto € 7,50 
 
 
 
 
 
Programma 

Black Queen 

Tutti Frutti 

Johnny B.Goode 

Crossroads 

Boom boom 

Jailhouse rock 

Minnie the moocher 

Great balls of fire 

Sweet home Chicago 

Satisfaction 

She caught the Katy 

Can’t buy me love 

Soul man 

Everybody need somebody 

Shake your tailfeather 

Do you love me 

Going back to Miami 
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Note di regia 

Dovevamo farlo. Sappiamo che l’argomento è scottante; abbiamo valutato attentamente ciò cui 

andavamo incontro. La musica nera è oggi il punto di riferimento, il motore, il termine di 

paragone della musica giovanile. Da quarant’anni a questa parte decine di solisti imitano le voci 

graffianti e poderose dei cantanti americani di colore; un esercito di gruppi rock ha rivisitato i 

ritmi e le atmosfere soul, riuscendo a volte nella incredibile impresa di creare nuovi stili musicali. È 

possibile riscoprire le radici del rock’n roll nel rhythm & blues e ancora prima nel blues? È possibile 

e noi dovevamo farlo. La nostra missione è questa: raccontare ai giovani come stanno le cose e 

qual è la loro origine. Cioè renderli più consapevoli di ciò che si ascolta alla radio, in TV, ai concerti 

o in cuffia. La nostra indagine è come sempre approfondita e aperta alla possibilità di intravedere 

nuovi percorsi e suscitare domande. Il sound è travolgente e di questo ci scusiamo con coloro che 

non verranno ad assistere allo show. 

 

 

Origini della musica rock 

Il termine “rock” non è che un’abbreviazione di rock and roll ed il rock and roll a sua volta è 

un’espressione legata soprattutto al ballo. Un modo di ballare dei bianchi sulla musica dei neri. Se 

si analizza infatti la struttura armonica di un brano rock and roll si scopre che esso è in realtà un 

blues. Ad esempio il brano “Johnny B. Goode” di Chuck Berry è un giro di blues nel quale l’abituale 

tempo di 4/4 è stato sostituito da un 16/8. Esisteva già nei primi anni cinquanta un blues elettrico 

accelerato, chiamato rhythm and blues e nella sua connotazione più religiosa soul music. Questa 

è la matrice fondamentale dalla quale si evolve la musica rock. Il rhythm and blues si sviluppa a 

partire dalla elettrificazione del blues che da musica delle campagne si trasforma in musica 

urbana. Esso è una sorta di blues dove la componente ritmica, tipica della musica nera, è 

fortemente accentuata. Fondendosi con stili prevalentemente pianistici già preesistenti come il 

boogie-woogie e l’honky-tonk si trasforma in rock and roll, divenendo il suono dei mitici anni ‘50: 

la musica dei giovani bianchi arrabbiati. Secondo la tesi da sempre più accreditata, la nascita del 

blues elettrico e del rhythm and blues è collocabile geograficamente in due città che sono 

tutt’oggi considerate le capitali del blues urbano: Chicago nell’Illinois e Menphis nel Tennessee. In 

seguito ad analisi più recenti, tuttavia, l’attenzione dei musicologi specializzati si sta 

gradualmente spostando su un altro centro musicale di grande importanza: New Orleans, 

capitale della Louisiana e culla del jazz. Sembra infatti che, se è vero che il jazz é nato a New 
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Orleans, è ancor più vero che questa città è sempre stata un unico, incredibile crogiuolo di 

musiche, razze e di culture, da quella francese a quella africana, da quella caraibica a quella 

centro-sudamericana. In molti a New Orleans sostengono che la vera patria della musica 

americana, compreso il rhythm and blues, sia la loro città, anche perché molti musicisti di New 

Orleans dovettero lasciare la Louisiana per ragioni di sopravvivenza, trasferendosi nel vicino 

Tennessee, soprattutto a Menphis”. 

Ausonio Calò 

 

 

 

La chitarra, regina del blues 

Ma è così giovane questa musica? Molta della musica di consumo che ascoltiamo affonda le sue 

radici in una tradizione che risale a quarantacinque anni fa. Il suono elettrico del rock ha quindi 

un fascino che viene da lontano. È interessante scoprire come alcuni riff eseguiti dai campioni del 

genere heavy che attrae i giovani, sono in realtà vecchie consuetudini che grandi chitarristi di 

blues come B.B.King e Bo Diddley conoscevano da molto, molto tempo. È pur vero che le 

tecniche costruttive della chitarra elettrica sono andate via via perfezionandosi nel corso degli 

anni, aggiungendo nuovi colori alla tavolozza degli interpreti di questo strumento. Senz’altro, da 

questo punto di vista, il suono più impressionante che il mondo abbia mai ascoltato è stato quello 

di Jimi Hendrix. Ed ora sono ancora molti quelli che tentano di imitarlo. Nuove tecniche si stanno 

affermando nel modo di suonare la chitarra per quanto riguarda il genere rock; molti tuttavia 

rimangono legati alla tradizione del rock-blues, nella quale la scelta del suono riveste un aspetto 

preponderante. 
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LUNEDÌ 4 FEBBRAIO, h. 10.00 
 
IL PICCOLO CLOWN 
 
 
DI KLAUS SACCARDO, NICOLÒ SACCARDO, NATASCIA BELSITO 
CON KLAUS SACCARDO, NICOLÒ SACCARDO 
COSTUMI GIACOMO SEGA  
SCENE STUDIO QUADRILUMI 
DISEGNO LUCI FEDERICA RIGON 
PRODUZIONE COMPAGNIA DEI SOMARI, ARIATEATRO 
SPETTACOLO REALIZZATO CON IL SOSTEGNO DI  
COMUNE DI PERGINE VALSUGANA, FONDAZIONE CARITRO 
 
 
ETÀ CONSIGLIATA 3-7 anni 
DURATA 50 min 
 
biglietto € 6,50 
 
 
 
 
 
Trama 

Un piccolo clown si ritrova un giorno lontano dalla propria casa e si affida così alle cure 

improvvisate di un contadino, poco incline alle relazioni, soprattutto a quelle con i bambini. I due 

devono imparare a conoscersi e a comprendere le esigenze l’uno dell’altro. Le figure del clown e 

del contadino rappresentano due mondi diametralmente opposti: il mondo concreto, fatto di 

terra e di ritmi che si ripetono da un lato, e l'universo di gioco e di scoperta in cui tutto è possibile 

dall’altro. Lo spettacolo vede in scena un padre, attore professionista di teatro ragazzi, con suo 

figlio, un bambino di sette anni. In un lavoro senza parole, indagano sulle relazioni di scambio fra 

due generazioni, annullando le dimensioni verticali di processo educativo, a favore di un ascolto 

reciproco capace di creare legami. La vitalità del teatro attinge qui ad una relazione pura e 

significativa come quella tra padre e figlio, e l’abbandono della parola svincola dalla necessità di 

una narrazione lineare, per permettere alla poliedricità del percorso emotivo di irrompere sulla 

scena. 
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La compagnia  

La Compagnia dei Somari è una nuova formazione nata in seno all'associazione ariaTeatro, 

composta da professionisti che operano nell'ambito del teatro e della letteratura dedicata alle 

nuove generazioni. Il suo obiettivo è di produrre spettacoli che siano al contempo godibili e 

profondi, che indaghino su tematiche rilevanti attraverso un linguaggio prevalentemente 

gestuale, intendendo il teatro come luogo di incontro ed esperienza di vita, prima ancora che 

come performance. Nasce all'interno di ariaTeatro, associazione costituita da un gruppo di 

persone che si interroga sui codici da usare per rappresentare il presente e gestisce il Teatro di 

Pergine e il Teatro di Meano in provincia di Trento, collaborando nella programmazione e nella 

produzione del teatro ragazzi. 
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GIOVEDÌ 7 FEBBRAIO,  h. 20.30 
VENERDÌ 8 FEBBRAIO,  h. 10.00 + h. 20.30 
SABATO 9 FEBBRAIO,  h. 20.30 
DOMENICA 10 FEBBRAIO,  h. 16.00 
 
SPETTACOLO REALIZZATO ALL’INTERNO DEL PROGETTO LO STATO DELL’ARTE 

 
FRAME 
 
 
UNO SPETTACOLO DI KOREJA 
PROGETTO E IDEAZIONE ALESSANDRO SERRA 
CON FRANCESCO CORTESE, RICCARDO LANZARONE, MARIA ROSARIA PONZETTA, 
EMANUELA PISICCHIO, GIUSEPPE SEMERARO 
REGIA, SCENE, COSTUMI E LUCI ALESSANDRO SERRA 
REALIZZAZIONE SCENE MARIO DANIELE 
COLLABORAZIONE AI MOVIMENTI DI SCENA CHIARA MICHELINI 
UN RINGRAZIAMENTO A ANNA CHIARA INGROSSO 
TECNICI MARIO DANIELE, ALESSANDRO CARDINALE 
ORGANIZZAZIONE E TOURNÉE LAURA SCORRANO, GEORGIA TRAMACERE 
CO-PRODUZIONE COMPAGNIA TEATROPERSONA 
 
 
ETÀ CONSIGLIATA 14+ 
DURATA 60 min 
  
biglietto € 9 
 
 
 

Con lieve cuore, con lievi mani, la vita prendere la vita lasciare. 

H. V. Hofmannsthal 

 
 
 
Note di regia 

Frame si ispira all’universo pittorico di Edward Hopper. Ogni sua opera è stata trattata come un 

piccolo frammento di racconto dal quale distillare figure, situazioni, parole. Una novella visiva, 

senza trama e senza finale, direbbe Cechov, una porta semiaperta per un istante su una casa 

sconosciuta e subito richiusa. Di Hopper non mi interessano le indubbie qualità pittoriche quanto 

piuttosto la capacità di imprimere sulla tela l’esperienza interiore. Ricrearla in scena. Farla vedere, 
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anche solo per un istante. Nei suoi quadri non vi è alcuna intenzione morale o psicologica, egli 

semplicemente coglie il quotidiano dei giorni. Opere straordinarie compiute attraverso l’ordinario. 

Quanto più consuete sono le ambientazioni, abitate da figure semplici, tanto più si rivela la magia 

del reale. Non c’è tempo per descrivere, tutto accade in un soffio. In un soffio si rappresenta la 

verità interiore. C’è un dentro e c’è un fuori che osserva ma non vi è alcun intento voyeuristico, 

nessuna perversione. Una castità e un pudore che si sprigionano quando si è riconciliati, calmi, 

scaldati dal sole. Quando la frattura interiore è già avvenuta in noi e tutto scorre senza rimpianti, 

lasciando che la vita che ci resta abbia il suo giusto decorso. Nessun evento sensazionale. 

Semplicemente un attimo in cui tutto cambia, senza clamore. Figure sempre ai margini di una 

soglia: una finestra, una vetrina di un bar, l’uscita di sicurezza di un teatro, un sipario socchiuso, 

una porta, il finestrino di un treno. In cerca di luce. Mentre fuori la vita, ferma, incombe. Deserte le 

strade, quieti gli oceani. E gli alberi, accesi dal sole, fanno schiera e creano sentieri bui. 

Alessandro Serra 

 

 

 

Frame è un nuovo passo del nostro percorso di “fare” cultura teatrale. Frame ha la volontà di 

interpretare e interrogare la maturazione artistica della Compagnia, mettendo in campo il nostro 

progetto artistico al servizio di nuovi sguardi e nuove direzioni. Sono sicuro si tratti di un modo per 

dare giusta continuità ad una storia iniziata più di trent’anni fa. 

Salvatore Tramacere 
Direttore Artistico Teatro Koreja 
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MARTEDÌ 12 FEBBRAIO,  h. 20.30 
MERCOLEDÌ 13 FEBBRAIO,  h. 10.00  
 
CAINO E ABELE 
 
 
DI MANUELA CAPECE, DAVIDE DORO 
CON EMANUELE SEGRE, ALBERTO GALLUZZI 
UNA PRODUZIONE COMPAGNIA RODISIO, TAK THEATER LIECHTENSTEIN 
IN COLLABORAZIONE CON FESTIVAL RESISTERE E CREARE (GENOVA), FUORI LUOGO 
AUDITORIUM DIALMA RUGGIERO (LA SPEZIA) 
UN RINGRAZIAMENTO A BALLETTO CIVILE E TRICKSTER-P 
 
 
ETÀ CONSIGLIATA 8 – 14 anni 
DURATA 50 min 
  
biglietto € 7,50 
 
 
 
 
 
Trama 

Questa storia racconta di un vincitore e di un perdente. Caino e Abele si vogliono bene, perché 

sono fratelli, e come tutti i fratelli, giocano, combattono, si aiutano, spesso stanno da soli, ma poi 

si guardano, ridono e tornano vicini. Poi, come nella vita di tutti, arriva il giorno di una prova, una 

sfida, forse un rito che segna il loro passaggio all’età adulta. Vince Abele, Caino perde. Caino perde 

e non riesce ad accettare la sconfitta perché chi perde è sconfitto, chi perde è il debole, l’escluso. 

Caino ha paura. E così, la prima cosa che Caino pensa è uccidere il fratello. E lo fa. Compie 

un’azione violenta e irrimediabile e si dispera per sempre.  

 

Questa storia antica, semplice e crudele ci serve, perché ritroviamo in questa storia lontana 

qualcosa di oggi. La raccontiamo priva dei suoi aspetti religiosi, prendendo dalla Bibbia e dal 

Corano i passaggi fondamentali di un intreccio topico, per arrivare ad una narrazione simbolica e 

contemporanea. Caino e Abele sono due ragazzi, come tutti i giovani sono forti e belli, pieni di 

entusiasmo ed energia. E come tutti i giovani devono ancora imparare tutto della vita, guardano il 

mondo con occhi curiosi e braccia impazienti, le loro gambe non si fermano mai. Ascoltano, 

guardano, sentono tutto, sentono il ritmo della terra, sentono il beat, Caino e Abele sono due 

giovani breakers. Raccontiamo questa storia con la break dance, una danza di strada, una street 
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dance che affonda le sue radici nella ribellione degli anni 70, che gioca con il ritmo, che mescola 

e ricrea stili differenti. La break dance è espressione libera, è un corpo giovane in una strada 

affollata. È un modo di ballare che rompe le regole e ne inventa di nuove, è la rappresentazione di 

una generazione, che passo dopo passo inventa una propria vita. È una danza terrena che 

racconta di stimoli e sospensioni. Si danza per cercare la massima elevazione, i breakers danzano 

sfidando l’asfalto. Accostiamo a questa danza grezza molte parole, alcune domande, tantissime 

immagini. Immagini di un’arte grezza e terrestre tanto quanto questa danza di strada. Rubiamo 

all’Art Brut, all’arte primitiva e aborigena, alla street art, al graffitismo americano, europeo, 

sudamericano, alla Pop Art. Tantissime immagini a tratti rozze e infantili, a tratti crude, ironiche e 

grottesche. Da Carlo Zinelli all’arte grezza giapponese, da Basquiat a Yayoi Kusama. Siamo alla 

ricerca di altre parole, di suggestioni, di immagini evocative che ci parlano di forti sentimenti. 

Della nascita, dell’uomo, del rapporto con gli altri, con il mondo animale e la natura. Opere molto 

diverse tra loro che ci aprono ad un immaginario ibrido. A volte espressioni di spiriti sensibili, naif, 

fragili e appassionati. Opere di deboli, esclusi, emarginati. Perdenti.  

 

Questa storia ci serve perché ci fa ricordare. E perché ci permette di parlare di questo nostro 

mondo oggi che continua a non saper perdere, che non vuole perdere mai. La sconfitta non è 

ammessa, la paura nemmeno. E lo devi imparare subito, fin da piccolo. La violenza di oggi è 

quella di quel tempo lontano. Il perdente è escluso. La risposta deve essere sempre violenta. 

Perché? Non ci sono altre possibilità? Altre soluzioni? Caino e Abele sono due giovani d’oggi. Sono 

fragili e spavaldi, coltivano il culto del sé, non sanno cosa sia il valore dell’altro da sé, forse nessuno 

glielo ha insegnato. Devono obbedire solo a loro stessi, crescono alla ricerca della propria 

espressione migliore, che sia unica e invincibile. Il mondo intorno riflette la loro immagine ed è 

per questo che hanno bisogno del riconoscimento della propria individualità. Quando Caino 

perde, è il tutto intorno a lui che perde, crolla, si distorce e muore. Non c’è altro che Caino 

sconfitto. L’immagine di un perdente ha preso il posto dell’immagine che c’era prima, e non potrà 

più tornare perché Caino è adesso. Adesso è per sempre, il tempo è solo un presente infinito, il 

futuro non esiste. Questa storia ci serve per fare domande, tante domande ai bambini e ai ragazzi, 

perché sappiamo che loro possono darci risposte nuove e sorprendenti. Ne siamo sicuri. Ci serve 

per parlare di amore fraterno, di quanto si può imparare da una sconfitta, di nuove possibilità da 

trovare, di crescita, di cosa vuol dire vivere insieme, essere insieme. E forse un po’ anche di pace. 
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Temi 

Le relazioni. La relazione tra il sé e l’altro da sé. Dove finisce il mio spazio e comincia lo spazio 

altrui. Le sfide, le competizioni. L’irrefrenabile desiderio di vittoria e l’insopportabile peso della 

sconfitta. La causa e l’effetto. Cosa significa perdere? Reagire con la violenza. Perché Caino decide 

di uccidere? Le responsabilità e le giustificazioni. anche Abele può avere una colpa? Le altre 

possibilità. cosa poteva fare Caino? Riportare al quotidiano. E se fossi io? Come mi comporto 

quando devo affrontare una competizione? Cosa succede se perdo? E se mi arrabbio? Se 

litighiamo? Qual è il limite? Quando capisco/decido che non posso andare oltre? Chi mi ferma? Mi 

fermo da solo? 

 

 

Link artistici 

Abbiamo accostato a questa storia opere visive create da artisti che per lo più sono stati 

riconosciuti tali solo dopo la loro scomparsa. Personaggi che avrebbero potuto essere Caino. 

Perdenti, esclusi, spesso rinchiusi in quanto considerati “matti”. Esseri umani che hanno deciso di 

sfogare la loro energia non con atti di violenza ma esprimendo il loro “dentro” immaginifico. La 

loro arte è definita “brut”, fuori da ogni schema definito, oltre la bellezza codificata e 

immediatamente riconoscibile. Un esempio della più alta e intima espressione dell’animo umano. 

 

Art Brut 

Jean Dubuffet (Francia, 1901-1985) 

Carlo Zinelli (Italia, 1916-1974) 

Louis Soutter (Svizzera, 1871-1942) 

Joel Lorand (Francia) 

Kurt Josef Haas (Svizzera, 1935) 

Adolf Wolfli (Svizzera, 1864-1930) 

Mose Tolliver (African-american folk artist, 1920-2006) 

Rufino Tamayo (Messico, 1899-1991) 

Mose Tolliver (African-American folk artist, 1920-2006) 

Bill Traylor (African-American, 1854-1947) 

Gaiston Chaissac (Francia, 1910-1964) 

Giovanni Bosco (Italia, 1948) 
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Art Brut Giapponese 

Shiniki Sawada (Art Brut Japan, Shiga Prefecture, 1987) 

Shinjii Hirano (Art Brut Japan) 

Miroko Machiko 

Takashi Shuji (Japan, 1974) 

 

Illustrazioni 

Nuriko Kun (Japan) 

 

Street Art e Graffittismo americano, europeo e sudamericano 

Jean-Michel Basquiat (writer e pittore statunitense, 1960-1988) 

Saner (Mexican Street Art) 

Ericailcane (Italia) 

 

Incisiori 

Gustave Dorè (Francia, 1832-1883) 

Pop Art 

Andy Wharol (United States, 1928-1987) 

Yayoi Kusama (Matsumoto, Japan, Pop Art, 1929) 

 

 

Compagnia Rodisio 

Manuela Capece e Davide Doro, attori, autori e registi che lavorano insieme dal 1997, fondano la 

compagnia rodisio nel 2005. Da allora porta avanti il suo lavoro in Italia e all’estero, produce 

spettacoli per bambini e per tutti, cura e progetta percorsi di ricerca e di formazione per bambini, 

ragazzi e adulti. I suoi spettacoli sono tradotti in 10 lingue, francese, inglese, spagnolo, portoghese, 

catalano, greco, russo, tedesco, danese e giapponese. La compagnia rodisio ha prodotto i suoi 

spettacoli, oltre che in Italia, in Inghilterra, Giappone, Russia, Danimarca e Liechtenstein. Il suo 

linguaggio scenico si nutre di quotidianità, per farne emergere gli aspetti più sorprendenti, 

parlando sempre con ironia e leggerezza. Insegue, con passione, un’idea di apertura e 

condivisione e cerca la sua crescita nel viaggio e nel contatto con lingue, culture e pubblici 

differenti. Alla base della poetica della compagnia rodisio ci sono la ricerca, la rielaborazione e la 

composizione di materiali raccolti nel corso di laboratori con i bambini, condotti da anni in Italia e 

all’estero, a scuola e nei teatri. E’ proprio da immagini, parole, idee e stimoli che emergono 
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durante questo tipo di lavoro che la compagnia elabora successivamente i propri spettacoli. 

L’attività teatrale fatta con i bambini diventa dunque momento fondamentale ed imprescindibile 

nel processo creativo che genera gli spettacoli. La compagnia rodisio prende il suo nome dal 

rodizio, un tipico sistema di ristorazione sudamericano. Il rodizio è un luogo in cui ci s’incontra, ci 

si siede insieme intorno ad una tavola apparecchiata semplicemente e si trascorre la serata 

assaggiando a rotazione piccole porzioni della cucina locale, fino a che non si è sazi. Si continua 

finché ce n’è. 
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VENERDÌ 15 FEBBRAIO,  h. 10.00 
 
IL LUPO E LA CAPRA 
STORIA DI DUE RIBELLI INCONSAPEVOLI E QUINDI DI UN’UTOPIA 
 
 
LIBERAMENTE ISPIRATO A UNA NOTTE DI TEMPORALE DI Y. KIMURA 
DI E CON DAVIDE DORO, MANUELA CAPECE 
MUSICHE ORIGINALI ENRICO FAVA 
SCENE E COSTUMI COMPAGNIA RODISIO 
UNA PRODUZIONE COMPAGNIA RODISIO 
 
PREMIO EOLO MIGLIOR SPETTACOLO TEATRO RAGAZZI ITALIANO 
 
 
ETÀ CONSIGLIATA 3-7 anni 
DURATA 45 min 
  
biglietto € 6,50 
 
 
 
 
 
Trama 

Scegliere di fare uno spettacolo per bambini così piccoli è stato necessario. Abbiamo scelto la 

cosa più difficile per noi. Per noi metterci alla prova significa andare verso quella paura, verso 

occhi spalancati pieni di fiducia. Lo facciamo con una storia impossibile, o forse no, sicuramente 

scomoda e spigolosa. È la storia di un lupo e di una capra, nemici nell’immaginario comune, che 

per caso si incontrano, in una notte senza luna, non si riconoscono e si scoprono più vicini di 

quanto si possa credere. È la storia di due che, inconsapevolmente, sfidano quella logica che dice 

che le cose sono sempre andate così e quindi non c’è motivo di cambiarle. Due ribelli dunque. 

Oppure, solo due che si incontrano, lontani da casa, dalla loro sicurezza e da quello che ognuno 

crede di essere. Come due pionieri di un luogo nuovo sono obbligati ad una nuova curiosità, e per 

questo messi alla prova. E allora, come la capra può scoprire di essere coraggiosa, così il lupo può 

avere paura. Ma non è detto che andrà così. Forse ognuno rimarrà ancorato alla propria comoda 

certezza e niente cambierà. Il lupo mangerà la capra? La capra avrà paura e istintivamente 

fuggirà? Il ricordo della notte appena trascorsa prevarrà sull’abitudine? Noi crediamo in una 

piccola utopia. E, come il lupo e la capra, ci troviamo al buio, senza sapere cosa accadrà. La storia 

del lupo e della capra è ispirato ad In una notte di temporale di Y. Kimura, autore giapponese 
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tradotto in tutto il mondo che si è imposto con questo piccolo racconto nel panorama della 

narrativa per ragazzi. In una notte di temporale ha vinto numerosi premi, tra cui, in Italia, il Premio 

Nazionale Libro per l’Ambiente 1999, conferito da Legambiente. È stato inoltre scelto come testo 

di studio per le scuole elementari dal Ministero della Pubblica Istruzione Giapponese. Il racconto 

offre uno spunto importante per una riflessione sulla diversità e sul superamento dei luoghi 

comuni. Si parla di incontri impossibili, di situazioni comunemente percepite come irrealizzabili, 

e si lavora sulla possibilità semplice e concreta dell’accettazione, scardinando l’abitudine e gli 

stereotipi collettivi. L’utopia da costruzione assurda e impossibile si fa piccola, semplice, concreta 

e quotidiana. Ovviamente una contraddizione in termini. Ed è per questo che è da inseguire. 

 

 

La faticosa utopia di una soluzione da trovare 

L’idea di “far da soli” ha accompagnato tutto il lavoro di ricerca con i bambini dai 4 ai 7 anni. Il 

percorso metteva chiaramente in difficoltà bambini sempre più abituati, fin da piccolissimi, a 

ricevere stimoli sotto forma di piatti pronti dove tutto è fatto e finito, dove lo sforzo è minimo, e il 

risultato è pressoché garantito. L’obiettivo di inventare, scoprire, partecipare alla costruzione del 

finale della storia, ha richiesto un percorso fatto di ostacoli da superare, luoghi comuni da 

sbriciolare. Abbiamo cercato il lupo e la capra da più parti, in strade diverse. Abbiamo prima di 

tutto raccontato, servendoci solo delle parole spogliate da oggetti e movimenti, seduti su due 

sedie contrapposte, portando i bambini ad una posizione netta, a volte scomoda. Piccoli passi 

verso l’utopia. Abbiamo cercato il lupo e la capra, costruendoli dal nulla, con materiali grezzi, non 

narrativi e difficilmente accostabili fra loro (carta, ferro, legno, plastica, gomma, stoffa, latta…). I 

bambini dovevano innanzi tutto scegliere, poi inventare, strappare, incollare e soprattutto 

dovevano farlo da soli. Si è arrivati ad ottenere un’installazione composta da vere e proprie 

sculture che non rappresentavano, bensì erano il lupo e la capra, faticosamente costruiti. Sempre 

più difficile, perché il piatto servito non è pronto, non è finito. Ora ci sono gli ingredienti, sono lì sul 

tavolo a disposizione di un ulteriore passo da fare, di un’altra fatica da accettare. Cosa succederà il 

giorno dopo? Dobbiamo scegliere ancora, magari solo scegliere di copiare gli altri, di imitare chi è 

più sicuro e ha già trovato una soluzione. Siamo buoni, siamo cattivi, ci diamo una possibilità, qual 

è la possibilità? Una delle classi, con cui abbiamo lavorato, arriva alla fase finale del progetto. 

Quella mattina avremmo ascoltato i finali della storia pensati dai bambini di 4 e 5 anni. Sappiamo 

già che in una classe di 20 bambini si formano naturalmente dei gruppi per imitazione, si riesce 

in ogni caso ad avere la percezione di un pensiero che trova una via nuova, che esce dalle regole, 

che rischia la fatica di un’utopia. Quella mattina la sorpresa è grande. La maestra, senza dirci nulla, 
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aveva preparato tre gruppi con rispettivi portavoce, per tre finali diversi. I bambini avevano 

imparato a memoria il proprio finale e lo ripetevano. Ci siamo sorpresi nel notare che tutti i finali 

mancavano della naturale crudeltà, che avevamo invece trovato nei lavori precedenti con altre 

classi, diventando così tutti lieti finali. È stato importante comprendere la difficoltà, tutta adulta, 

di mescolare gli ingredienti. La difficoltà di accettare il rischio di una strada altra, magari una 

strada in salita che pone nuove domande, nuove questioni da risolvere. 

 

 

In natura il bianco e il nero assoluti non esistono 

È stato scelto un luogo spigoloso, spezzato. Un luogo un po’ più scomodo, ma giusto per una 

sfida. Abbandoniamo la rotondità dei luoghi dedicati ad accogliere, a contenere, perché la storia 

ce lo permette. È la stessa storia a chiedercelo. Non si vuole accogliere, qui no. Si vuole pungere, si 

vuole far prendere fazioni, punti distanti, gli estremi di una figura geometrica spigolosa. Due 

antipodi e l’utopia di un solo vertice, di un luogo in cui i due abitanti estremi, il bianco e il nero, il 

maschio e la femmina, il debole e il forte, il magro e il grasso, il buono e il cattivo stiano insieme, o 

per lo meno si incontrino. Esiste un luogo speciale, in cui due parallele si possono incontrare, e 

forse è proprio lì, ai piedi di un albero. Non un albero vero, ma reso anche lui spigoloso dal ferro di 

cui è fatto. In un’età in cui il mondo passa attraverso gli estremi, si parte da questa condizione 

estrema di sopra e di sotto, di pieno e di vuoto, di bello e di brutto, per poi svilupparla. Così, come 

la capra prega per non essere mangiata, il lupo in cuor suo prega per mangiare. Si vuole lasciare 

un gusto di diversi ma uguali, allontanando l’idea di un vincitore e di un vinto, di un solo punto di 

vista. Allora il lupo dove sta? In piedi su uno sgabello o a terra caduto? E la capra? Scapperà 

sempre o potrà anche inseguire? E fagociterà più il lupo o più la capra? E chi dei due avrà più 

paura di rimanere solo? All’inizio c’era un cerchio, c’era il lupo e c’era la capra. Il lupo era così, la 

capra era così, abitanti dello stesso spazio, contenuti nello stesso tondo. Due facce della stessa 

medaglia, in equilibrio. Ognuno per sé. C’è un lupo e c’è una capra, cittadini di due vertici opposti, 

portatori di due pensieri lontani, di due solitudini, di un proprio piccolo egoismo, come è giusto 

che sia, perché in questo loro mondo i poveri stanno con i poveri e i ricchi con i ricchi, le capre 

stanno con le capre e i lupi con i lupi. E un lupo e una capra non si incontrano mai, ma si 

scontrano semmai. È una storia scomoda, che va contro natura, che richiede ai personaggi di 

abitare uno spazio ispido, secco, duro e freddo, un triangolo che richiama la piramide alimentare, 

alla base di questo inaspettato incontro. Un perimetro da percorrere di corsa e dal quale si rischia 

sempre di cadere. Lo spazio delle leggi, delle regole insegnate ed imparate così forti che si 

possono cantare, così vere che consentono di vedere appena questa storia, di assistere a questo 
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incontro, solo per una volta. Un lupo e una capra che si incontrano in un abbraccio che sfuma e 

lascia l’armonia e il sapore di una storia a lieto fine. Abbiamo la malaugurata fortuna di capitare in 

una storia dove il lieto fine è a discrezione di chi la storia la vive. 

 

 

Dal pieno al vuoto 

Il pieno, dove tutto è scritto, visto, toccato. Il vuoto, dove tutto è solo evocato, tutto é da 

conquistare. C’è solo qualche pezzo, qualche frammento, in un tempo e un luogo abbozzati, che 

ognuno si fa da sé. Ad un certo punto ci siamo resi conto di quanto fosse necessario per noi il 

passaggio da un pieno ad un vuoto. Il racconto di Kimura evoca due personaggi lontani dal pieno 

delle loro certezze, tra loro distanti, lontani da casa. Ed è solo il vuoto di una notte, senza 

possibilità di sicurezza, a rendere possibile una piccola concreta utopia, quella di una narrazione 

semplice, lieve, scarna e poetica al tempo stesso. Lo spazio scenico spoglio ed essenziale, che si 

crea tra i vertici di un triangolo, delimitato solo da tre alberi di ferro altrettanto scarni, racconta di 

un luogo freddo, pericoloso, che mette alla prova. I colori netti, il bianco e il nero, sono quelli di 

uno spazio estremo, freddo e caldo, luminoso e d’ombra al tempo stesso. L’ utopia concreta del 

lavoro è stata quella di lasciare un pieno che a volte annoia, impigrisce, ma mette tranquilli, per 

affidarsi ad un vuoto scomodo, imprevedibile, ma libero. Si vuole raccontare, senza raccontare. 

Dire, senza dire. E tutto quello che s’immagina è una conquista.  

 

 

Un ritmo sghembo  

La musica è composta dal solo pianoforte, brani arrangiati in modo scarno ed essenziale. Durante 

le prove dello spettacolo, chiamato a comporre le musiche, ho avuto immediata la sensazione di 

un luogo freddo da scaldare, come una steppa che però è attraversata da un vento caldo, un 

piccolo bosco dove lontano s’intravede la fiammella di un fuoco che brucia. Le musiche dello 

spettacolo sono ispirate al principio della contaminazione fra musica d’autore, musica popolare e 

jazz. Una sonorità scarna e poetica per una storia piccola, minima che si scioglie in un ritmo un 

po’ sghembo, che vuole accompagnare, suggerire, senza definire. La musica, come le parole, vuole 

lasciare uno spazio grande da riempire, da completare, ognuno per sé. La ballata del can che 

dorme è ispirata alle sonorità di certa musica di Vinicio Capossela, nel suo rivisitare i suoni cubani 

con i suoi ritmi squinternati. La canzone della paura è quella meno legata alle sonorità popolari 

per avvicinarsi più ad un jazz d’atmosfera, qualcosa di raffinato in luogo impervio. L’ultimo brano, 

ostinato ed incalzante, dalla radice jazz, è un impasto sporco e duro, che richiama proprio 
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l’incalzare del temporale. La musica tratteggia stati d’animo e pensieri, schizza spazi ampi e duri, 

oppure piccoli, caldi e ridotti e si fa portatrice di tutti quei temi importanti, che sono l’ossatura 

della storia: le leggi di natura, lo scardinamento dei cliché, la solitudine di mondi paralleli e non 

comunicanti e l’utopia che c’è in un incontro semplice. 

Enrico Fava 

 

 

 

 

 

I testi che seguono sono a volte scritti, a volte detti da bambini di cinque, sei e sette anni. 

 

Che cosa sarebbe successo il giorno dopo?  
Questo neanche il sole poteva saperlo.  
Il lupo, per sfogarsi, prende la capra, se la cucina da solo. 
Dopo che l’ha mangiata il lupo crudele si veste di capra. 
Matteo, 6 anni 

---------------------------------- 

Un giorno voleva mangiare la capra e l’ha mangiata.  
La pancia è diventata grossa.  
È scoppiato e poi è morto. Solo. 
Chiara, 6 anni 

---------------------------------- 

Il lupo diventa amico della capra, la capra diventa amica del lupo. E il sole viene. 
Manuel, 5 anni 

---------------------------------- 

Arriva il lupo, arriva la capra, lui la insegue, ma non la vuole mangiare.  
Vuole abbracciarla, perché poi si innamorano e si sposano. 
Anna, 6 anni 

---------------------------------- 

E il lupo dice alla capra: “Guardati, non hai un marito, sei sola e non puoi difenderti. 
Allora vai a quel paese capra! 
Alessandro, 7 anni 

---------------------------------- 

Mio padre mi ha detto che le capre mangiano solo le carote e l’insalata e i lupi le capre! 
Ludovico, 6 anni 

---------------------------------- 
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Il lupo è nero fin da piccolo, la capra è graziosa, elegante, educatissima, a volte severa. 
Il lupo è un maleducato e la capra è una signorina. 
Il lupo è un maschio, la capra è una femmina e non c’è niente da fare. 
Vittoria, 6 anni 

---------------------------------- 

Il lupo salta. La capra crede che la vuole abbracciare e invece la sbrana. 
Filippo, 5 anni 

---------------------------------- 

Il lupo stringe la mano alla capra e decide che non la mangia. Per quel giorno. 
Diego, 6 anni 

---------------------------------- 

La capra fa finta di essere debole e senza forza,  
ma alla fine arriva il suo moroso che picchia il lupo. 
Greta, 6 anni 

---------------------------------- 

Questa è una storia romantica! 
Davide, 6 anni 

---------------------------------- 

Tutto è bene, quel che finisce bene. 
Olmo, 7 anni 
 

 

 

Compagnia Rodisio 

Manuela Capece e Davide Doro, attori, autori e registi che lavorano insieme dal 1997, fondano la 

compagnia rodisio nel 2005. Da allora porta avanti il suo lavoro in Italia e all’estero, produce 

spettacoli per bambini e per tutti, cura e progetta percorsi di ricerca e di formazione per bambini, 

ragazzi e adulti. I suoi spettacoli sono tradotti in 10 lingue, francese, inglese, spagnolo, portoghese, 

catalano, greco, russo, tedesco, danese e giapponese. La compagnia rodisio ha prodotto i suoi 

spettacoli, oltre che in Italia, in Inghilterra, Giappone, Russia, Danimarca e Liechtenstein. Il suo 

linguaggio scenico si nutre di quotidianità, per farne emergere gli aspetti più sorprendenti, 

parlando sempre con ironia e leggerezza. Insegue, con passione, un’idea di apertura e 

condivisione e cerca la sua crescita nel viaggio e nel contatto con lingue, culture e pubblici 

differenti. Alla base della poetica della compagnia rodisio ci sono la ricerca, la rielaborazione e la 

composizione di materiali raccolti nel corso di laboratori con i bambini, condotti da anni in Italia e 

all’estero, a scuola e nei teatri. E’ proprio da immagini, parole, idee e stimoli che emergono 
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durante questo tipo di lavoro che la compagnia elabora successivamente i propri spettacoli. 

L’attività teatrale fatta con i bambini diventa dunque momento fondamentale ed imprescindibile 

nel processo creativo che genera gli spettacoli. La compagnia rodisio prende il suo nome dal 

rodizio, un tipico sistema di ristorazione sudamericano. Il rodizio è un luogo in cui ci s’incontra, ci 

si siede insieme intorno ad una tavola apparecchiata semplicemente e si trascorre la serata 

assaggiando a rotazione piccole porzioni della cucina locale, fino a che non si è sazi. Si continua 

finché ce n’è. 
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MARTEDÌ 19 FEBBRAIO,  h. 20.30 
MERCOLEDÌ 20 FEBBRAIO,  h. 10.00 + h. 20.30 
GIOVEDÌ 21 FEBBRAIO,  h. 20.30 
VENERDÌ 22 FEBBRAIO,  h. 20.30 
SABATO 23 FEBBRAIO,  h. 20.30 
DOMENICA 24 FEBBRAIO,  h. 16.00 
 
ANFITRIONE 
 
 
SCRITTO E DIRETTO DA TERESA LUDOVICO 
CON MICHELE CIPRIANI, IRENE GRASSO, DEMI LICATA, ALESSANDRO LUSSIANA 
MICHELE SCHIANO DI COLA, GIOVANNI SERRATORE 
MUSICHE DAL VIVO M° MICHELE JAMIL MARZELLA 
SPAZIO SCENICO E LUCI VINCENT LONGUEMARE 
COREOGRAFIA ELISABETTA DI TERLIZZI 
COSTUMI TERESA LUDOVICO, CRISTINA BARI 
ASSISTENTE ALLA DRAMMATURGIA LORETA GUARIO 
CONSULENTE LETTERARIA LUCIA PASETTI 
TECNICI DI TOURNÉE GIANVITO MARASCIULO, GIUSEPPE LA TORRE, GAETANO CORRIERE 
CURA DELLA PRODUZIONE SABRINA COCCO 
DISTRIBUZIONE SIMONA SPECCHIA 
STAMPA MICHELA VENTRELLA 
COMUNICAZIONE ANNA MARIA GIANNONE 
ASSISTENTE ALLA PRODUZIONE DOMENICO INDIVERI 
SARTA KARIN GASSER 
FOTO VALENTINA PAVONE 
VIDEO ZEROTTANTA PRODUZION 
PRODUZIONE TEATRI DI BARI 
 
 
ETÀ CONSIGLIATA 14+ 
DURATA 1h 30 min 
 
biglietto € 9 
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Trama 

Chi sono io se non sono io? Quando guardo il mio uguale a me, vedo il mio aspetto, non c’è nulla 

di più simile a me! Io sono quello che sono sempre stato? Dove l’ho perduta la mia persona? 

Nessuno mi riconosce. Non so più chi sono! Questi i tormenti dei protagonisti dell’Anfitrione e di 

molti di noi oggi. Il doppio, la costruzione di un'identità fittizia, il furto e la perdita dell'identità 

garantita da un ruolo sociale, sono i temi che Plauto ci consegna in forma di tragicommedia. 

“Abbandonato il regno delle metamorfosi, si entrava in quello della contraffazione” (R. Calasso). 

“Aprite gli occhi spettatori, ne vale la pena: Giove e Mercurio fanno la commedia, qui” (Plauto). Da 

quel momento nelle rappresentazioni teatrali il comico e il tremendo avrebbero convissuto e 

avrebbero specchiato le nostre vite mortali e imperfette. Dopo Plauto tanti hanno scritto 

l'Anfitrione e ciascuno cercando di ascoltare gli stimoli e le inquietudini del proprio tempo. Ho 

provato a farlo anch’io. 
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MARTEDÌ 12 MARZO,  h. 20.30 
MERCOLEDÌ 13 MARZO, h. 20.30 
GIOVEDÌ 14 MARZO,  h. 20.30 
VENERDÌ 15 MARZO,  h. 20.30 
SABATO 16 MARZO,  h. 20.30 
DOMENICA 17 MARZO,  h. 16.00 
LUNEDÌ 18 MARZO,  h. 20.30 
MARTEDÌ 19 MARZO, h. 20.30 
MERCOLEDÌ 20 MARZO,  h. 10.00 + h. 20.30 
GIOVEDÌ 21 MARZO,  h. 20.30 
VENERDÌ 22 MARZO,  h. 20.30 
SABATO 23 MARZO,  h. 20.30 
DOMENICA 24 MARZO,  h. 16.00 
 
 
SEI PERSONAGGI IN CERCA D’AUTORE 
 
 
DI LUIGI PIRANDELLO 
REGIA E ADATTAMENTO MICHELE SINISI 
CAST IN VIA DI DEFINIZIONE 
PRODUZIONE ELSINOR CENTRO DI PRODUZIONE TEATRALE 
 
 
ETÀ CONSIGLIATA 14+ 
DURATA 90 min 
 
 
biglietto € 9 
 
 
 
 

Trama 

Questo testo è un capolavoro della storia della letteratura. Non solo italiana. E’ un testo cardine 

attorno al quale si è mosso il teatro del secolo scorso; è uno spartiacque, poiché esiste un prima e 

un dopo quella serata del 1921 al Teatro Valle, dove il drammaturgo siciliano dovette fuggire da un 

pubblico inferocito che contestava lo spettacolo appena visto al grido di “Manicomio! 

Manicomio!” Ma perché gli spettatori ebbero quella reazione? Cosa videro di sbagliato o offensivo 
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nell’opera di Pirandello? Quali corde avevano toccato le sue parole? L’angoscia della colpa, la 

solitudine dell’individuo, l’impossibilità di essere se stessi, il meccanismo metateatrale di finzione 

dentro la finzione, sono temi tanto forti quanto innocui o comunque ricorrenti in teatro. Dove sta 

allora la magia di questi Sei personaggi in cerca d’autore? Gli interrogativi potrebbero 

moltiplicarsi. Non resta che, per usare le parole di Pirandello nella sua prefazione, “rappresentare 

questo novissimo caso d'un autore che si rifiuta di far vivere alcuni suoi personaggi, nati vivi nella 

sua fantasia, e il caso di questi personaggi che, avendo ormai infusa in loro la vita, non si 

rassegnano a restare esclusi dal mondo dell'arte. (...) E allora, ecco, lasciamoli andare dove son 

soliti d'andare i personaggi drammatici per aver vita: su un palcoscenico. E stiamo a vedere che 

cosa ne avverrà”. 
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GIOVEDÌ 28 MARZO, h. 10.00 
VENERDÌ 29 MARZO, h. 10.00 
 
CROSSROADS 
 
 
DI LUCIANO GENTILE  
CON MARCELLO COLÒ, LUCIANO GENTILE, LORENZO DEFINTI 
WALTER MUTO, STEFANO PERCORELLI 
PRODUZIONE JOHN STANSON BAND  
 
 
ETÀ CONSIGLIATA 10-14 anni 
DURATA 1h 15 min  
 
biglietto € 7,50 
 
 
 
 
Programma 

Hammer to fall 

Crazy little thing called love 

Another one bites the dust ! 

Walking on the Moon 

De do do do de da da da 

Don’t stand so close to me ! 

One 

I still haven’t found what I’m looking for 

With or without you !! 

Pride 

We will rock you 

Every breath you take !! 

Message in a bottle 

We are the champions 

 

 

Trama 

Crossroads, cioè diramazioni, crocevia. Diramazioni del rock. Crossroads nasce dalle domande che 

i ragazzi e gli insegnanti hanno posto al termine degli spettacoli che abbiamo proposto in questi 
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anni: Voci dall’America, Beatles!, Blues Point. La necessità di offrire una panoramica sui fenomeni 

musicali più interessanti che si sono sviluppati all’interno del grande oceano del rock negli anni 

‘80, ci ha spinto a proporre le hit più famose dei gruppi che riteniamo tra i più creativi e 

fortemente comunicativi a livello mondiale: Queen, Police, U 2. Ciascuno dei tre complessi ha 

affermato una propria identità a partire da generi diversi col comune denominatore del rock: il 

reggae, il punk, il jazz, il pop, l’hard rock, il rock melodico. Oltre a divertire e coinvolgere il nostro 

pubblico, vogliamo offrire come sempre un orientamento all’interno della musica giovanile per 

creare un gusto, una capacità critica e sollecitare la curiosità personale, perchè ciascuno sia reso 

sempre più cosciente delle proprie scelte e meno indifeso nei confronti delle proposte del 

mercato discografico. Spesso al termine degli spettacoli che abbiamo proposto in questi anni 

(Voci dall’America, Blues Point, Beatles), molti ragazzi ci chiedevano: E dopo il blues e il rock’n 

roll?...e dopo i Beatles che cosa è successo? Ci sono stati gruppi musicali capaci della stessa 

cratività e comunicativa, diventati fenomeni di portata mondiale? Le nostre risposte facevano 

emergere costantemente tre nomi. Tre gruppi che hanno affermato una propria identità a partire 

da generi diversi col comune denominatore del rock. Per tutti e tre questi complessi europei (due 

inglesi e uno irlandese) il rock è diventato il modo per gridare a tutti la ricerca appassionata di un 

senso per cui vivere in un mondo dove prevale la violenza della guerra e della solitudine. 

 

 

Queen 

“Che noi si viva o si muoia non passerà comunque alla storia... 

Ogni notte e ogni giorno un piccolo pezzo di te va via.. 

Ricco o povero o famoso: la verità è la stessa; puoi chiudere la porta 

ma la pioggia continua a entrare dalla finestra... 

Noi che siamo cresciuti alti e orgogliosi all’ombra del fungo atomico, 

convinti che la nostra voce non si potesse sentire, vogliamo gridare sempre più forte. 

Per cosa diavolo stiamo combattendo? 

Arrenditi e non ti sarà fatto del male. 

Hai solo il tempo per dire le preghiere mentre aspetti che si abbatta il martello” 

Hammer to fall 

 

 

Cominciamo col gruppo che è stato definito una autentica istituzione del rock: i QUEEN. Essi 

hanno saputo anticipare alcune tendenze musicali che si sono sviluppate negli anni ‘70 e ‘80. Ad 
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esempio attraverso la canzone Hammer to fall, scritta dal chitarrista del gruppo, Brian May, i 

QUEEN propongono nel 1983 un brano di hard rock (rock duro, estremo), secondo uno stile che 

verrà ripreso a piene mani e soprattutto a pieno volume da decine di complessi fino ai nostri 

giorni. I QUEEN non hanno mai fatto mistero della loro appartenenza al rock’n roll. Basterebbe 

riascoltare con quale delicatezza riescono a riproporre al pubblico estasiato alcuni classici del 

rock’n roll americano durante il concerto di Wembley nell’86. C’è un brano che testimonia il loro 

stretto legame con il rock delle origini; si intitola Crazy little thing called love. I QUEEN hanno 

sempre effettuato un lungo ed accurato lavoro di registrazione in studio. L’arrangiamento delle 

canzoni era esageratamente pomposo, portato all’eccesso, secondo le modalità tipiche del pop e 

secondo la grande carica comunicativa di Freddy Mercury, il cantante del gruppo. Come i Beatles 

anche i QUEEN hanno saputo esplorare altri generi musicali riproponendoli in modo originale. 

Another one bites the dust è un brano che possiamo considerare a tutti gli effetti disco-dance, 

tanto che viene ancora oggi ballato nelle discoteche. 

 

 

Police 

Un altro clima determina il sound dei POLICE. La metà degli anni ‘70 vede nascere il punk. Alcuni 

giovani rinnegano ogni cultura, insegnamento e regola e si buttano a capofitto nel vortice di una 

musica che dipinga in maniera più spettacolare il loro malessere. Musicalmente il suono non ha 

precedenti: le fondamenta sono rappresentate dal buon vecchio rock, preso per le corna e 

calpestato come un vecchio straccio. Nello stesso periodo si sviluppa nei ghetti londinesi della 

gente di colore un nuovo sound: non è il rock’n roll, che non fa parte del loro bagaglio culturale, 

ma il reggae jamaicano reso famoso in tutto il mondo da Bob Marley. Le due tendenze, il punk e il 

reggae, si mescolano e nasce quel ritmo reggato, frenetico, nervoso, estremamente godibile e 

ballabile che ha reso grandi i POLICE. Ne è un esempio la canzone Walking on the Moon. I POLICE 

dietro il loro modo di suonare pulito ed essenziale nascondevano una grande vena compositiva. 

La musica trovava forza proprio nella semplicità. Le canzoni erano ben costruite e montate con 

cura. E’ interessante scoprire nella canzone De do do do de da da da, di facile ascolto, il prezioso 

lavoro di ricerca degli accordi e degli effetti sonori più raffinati; l’eleganza dell’arrangiamento 

dimostra il gusto dei POLICE. ! I riferimenti musicali di Sting, cantante e anima dei POLICE, sono 

tutti dichiarati: i Beatles, i Rolling Stones, il jazz. Sting scrive testi semplici e sentimentali, si lega 

ad una melodia dolce ma non priva di una certa tensione. Nelle canzoni dei POLICE il basso segue 

le linee morbide del reggae; la chitarra e la batteria sono perse a metà tra i controtempi e i levare 

del reggae e il battere secco del punk, come si può ascoltare nel brano Don’t stand so close to me. 
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U 2 

“Ho scalato le montagne più alte, ho corso in mezzo ai campi solo per stare con te. 

Ho corso e ho strisciato, ho scalato le mura di questa città solo per stare con te ma non ho 

ancora trovato quel che sto cercando” 

I still haven’t found what I’m looking for 

 

Che cosa caratterizza il gruppo degli U2? C’è in questo gruppo qualcosa che colpisce subito, che 

lascia il segno. Musicalmente è la chitarra tagliente e insolita di The Edge (soprannome del 

chitarrista) ad emergere sul suono del basso molto semplice e sulla batteria piuttosto militaresca. 

Il tutto genera un insieme poderoso e coinvolgente. Nei testi delle loro canzoni, invece, la voglia di 

fare domande ha il sopravvento sulla necessità di dare risposte. Gli U 2 suonano un genere misto 

tra rock e blues. Bono, in un’intervista, ha dichiarato che nell’88, durante la registrazione 

dell’album doppio Ruttle and hum, avvenuta negli Stati Uniti, il gruppo cercando le proprie radici 

nella musica americana, scoprì il blues.  

 

 

 

 

 

Il grande fiume del rock si è diramato in mille rivoli che a loro volta si sono incrociati.  Sting ha 

detto: Tra un genere musicale e l’altro il confine non è mai netto. I tre gruppi che abbiamo scelto 

hanno affermato una propria originalità e identità mutuata dall’incrocio di tradizioni con generi 

diversi. Perfette registrazioni in studio con l’ausilio dei migliori arrangiatori del mondo; video girati 

con tecniche d’avanguardia; supporto di geniali impresari con uno spiccatissimo senso degli 

affari, che, imparata la lezione dei Beatles, non si sono fatti sfuggire l’occasione di diventare 

miliardari.  

 

Ma che cosa accomuna tre formazioni così diverse? Apparentemente nulla. Se però consideriamo 

il panorama musicale degli anni ‘80 notiamo che: - le loro canzoni durano più a lungo dei soliti 

due/tre minuti e manifestano una notevole forza d’urto, un potente impatto sonoro misto ad un 

ritmo coinvolgente, guidato dallo strumento principale del rock, la chitarra elettrica, usata nei tre 

gruppi in modo assolutamente originale - I testi non sono banali e cercano di esprimere una 

domanda di senso attraverso il malessere e la solitudine, condizioni nelle quali il pubblico si 

riconosce immediatamente  - questi temi così importanti sono interpretati dalle più belle voci del 
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rock europeo; voci acute e graffianti la cui estensione impressiona ancora oggi, rendendole 

insuperate: Freddy Mercury, Sting e Bono. 

 

In conclusione la musica rock, attraverso questi interpreti, si è evoluta ed ha esplorato diverse 

possibilità espressive. A nostro parere il rock’n roll ha perso la spensieratezza che caratterizzava le 

sue origini: testi dedicati alle ragazze per conquistarle e ritmo per ballare in modo trasgressivo. Il 

rock degli anni ‘80 attraverso il mega-concerto diventa il punto sintetico dell’esperienza giovanile 

e non solo giovanile: uno spazio di momentanea libertà dove urlare insieme a migliaia di altre 

persone il proprio bisogno di essere e contare qualcosa per qualcuno. È il contrario della 

spensieratezza: è una richiesta drammatica di aiuto, descritta da una musica sofferta e intensa. 

 

“Nient’altro che un naufrago 

un’isola persa nel mare, un altro giorno di solitudine. 

Più solitudine di quanto un uomo possa tollerare. 

Soccorretemi prima che io sprofondi nella disperazione. 

Lancerò un S.O.S. al mondo, 

sperando che qualcuno riceva il mio messaggio nella bottiglia. 

Sono uscito stamattina, non credevo ai miei occhi: 

cento miliardi di bottiglie sbattute sulle spiaggia. 

Sembra che io non sia solo nella mia solitudine. 

Cento miliardi di naufraghi cercano una casa” 

Message in a bottle 
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LUNEDÌ 1 APRILE, h. 10.00 
 
PARADA AL CIRCO DI PINOCCHIO 
 
 
ETÀ CONSIGLIATA 6 – 10 anni 
DURATA 1h 15 min 
 
biglietto € 6,50 
 
 
 
 
 

Parada Italia e i ragazzi di Bucarest   

Sarà l'eccezionale opportunità di incontrare l’Associazione Parada Italia e i Ragazzi di Bucarest, 

oggi compagnia di affermati artisti rumeni, che attraverso l’arte del circo e gli applausi del 

pubblico, diventano protagonisti e trovano un’offerta creativa di alternativa alla strada e di libertà 

nel riconoscimento della propria persona. Un progetto che ogni anno raggiunge in Italia circa 

80.000 persone, unendo qualità artistica e finalità sociali. I giovani artisti non vogliono presentare 

solo uno spettacolo ma portano con sé un messaggio di speranza per tutti quei giovani che 

vivono in situazioni di difficoltà. Gli spettacoli verranno proposti in diverse regioni italiane dalla 

Lombardia alla Sardegna. Parada al circo di Pinocchio sarà un coinvolgente mix di giocoleria, 

clown e acrobazia. Lo spettacolo è rivolto ad un pubblico vasto sia per adulti che per bambini di 

ogni età. Il Circo è anche una proposta culturale che permetterà infatti di vedere gli altri, anche i 

più emarginati, non più nella loro sofferenza, ma attraverso un altro prisma: quello della gioia e 

dell’emozione. Ma c’è di più. La clownerie rende possibile una sorta di inversione dei ruoli: i 

ragazzi, in modo giocoso e leggero, ci permetteranno di entrare nella profondità del loro mondo. 

Ecco che, per una volta, gli altri saremo noi. Parada Italia vuole essere un collettore delle volontà e 

del desiderio di assumersi responsabilità con gioia. Parada Italia è un’Associazione con sede a 

Milano, composta da soci e volontari che vuole rivendicare un mondo meno diviso nel quale ci sia 

meno povertà e meno emarginazione. Tutti possono dare il loro utilissimo contributo: lo sguardo 

dell’artista che vede oltre i sintomi e la sofferenza per cogliere la insopprimibile voglia di vivere. 

L’ascolto psicologico che dà coraggio e aiuta a far chiarezza nei propri desideri. 

L’accompagnamento educativo nei primi passi riabilitativi. L’amicizia paritaria di un volontario. 

L’aiuto per l’autonomia economica con l’offerta di un lavoro da parte di imprenditori, mediatori, 

avvocati, giornalisti, medici e comunicatori. L’Associazione da più di vent’anni si impegna a 
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rendere visibile il mondo dei bambini e dei ragazzi soli e invisibili; a reperire fondi, strumenti e 

contatti che servono a sostenere la ricerca e gli interventi; a mobilitare intorno a un disegno 

progettuale chiaro e sostenibile per ricostruire le relazioni tra i bambini-giovani e le loro 

comunità. 
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MARTEDÌ 2 APRILE, h. 10.00 
MERCOLEDÌ 3 APRILE, h. 10.00 
 
ULISSE 
 
 
TESTO, REGIA DANIELA NICOSIA  
CON PIERA DATTOLI, LABROS MANGHERAS 
SCENE GAETANO RICCI 
COREOGRAFIE CLARA LIBERTINI 
COSTUMI SILVIA BISCONTI  
LUCI E SUONO PAOLO PELLICCIARI 
PRODUZIONE TIB TEATRO  
 
 
ETÀ CONSIGLIATA 8 – 14 anni  
DURATA 65 min  
 
biglietto € 6,50 
 
 
 
 
 
Trama  

L’amore di una donna che aspetta il ritorno del marito lontano, l’amore di un uomo per la sua 

terra e per la sua famiglia verranno raccontati ai più piccoli nel mito per eccellenza, quello di 

Ulisse.  «Non ci voleva andare lui, alla guerra… a Ulisse gli piaceva la vita… aveva trent’anni poco 

meno, poco più, quando lo chiamarono alla guerra, a Troia, e pure una moglie bella ci aveva, 

Penelope, e il figlio Telemaco c’aveva tre mesi soli quando lo chiamarono alla guerra. Come si fa a 

lasciare un figlio di tre mesi solo, e una moglie sola e la sua isola, Itaca, e tutta la vita sua, 

insomma… a trent’anni, com’è possibile lasciare tutto e andarsene alla guerra…  Le provò tutte, lui, 

ci aveva la métis, lui, l’astuzia, la furbizia, così la chiamano i Greci… métis e grazie a quella métis 

che era un dono della natura, che accompagnava l’intelligenza, l’intelligenza che è quella cosa 

che ti fa pensare, che ti fa capire che la guerra è brutta, grazie alla métis la vinse Ulisse, alla fine, 

quella guerra infame come tutte le guerre, la vinse, lui che non voleva andare a guerra, la guerra…»  
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Tecniche utilizzate  

Teatro d’attore – narrazione  

 

 

Approcci didattici  

Lo spettacolo, pensato per le scuole primarie e secondarie di primo grado è portatore di un 

messaggio attualismo di pace e fratellanza, che trae la sua forza da una storia antica, raccontata 

in modo semplice ed efficace grazie ad una drammaturgia ricca di spessore e al contempo 

popolare.  Lo spettacolo intende avvicinare i più piccoli al mito… storie antiche che grazie ad un 

accurato lavoro di scrittura drammaturgica sanno parlare anche oggi di temi universali.  

 

Testi consigliati  

C’era una volta Ulisse, di Jean Pierre Vernant – Ed. Einaudi  

Nella terra del mito ,di Dario Del Corno e Lia Dal Corno – Ed. Mondadori  

Ulisse era un fico, di Luciano De Crescenzo – Ed. Mondadori  

Mitologia greca, di Marilena Karabatea – Ed.Delphie  

Mitologia classica illustrata, di Felice Ramorino – Ed. Hoepli  

Gli Dei e gli Eroi della Grecia, di Kàrol Kerènyj – Ed. Il Saggiatore  

Odissea - Le avventure di Ulisse, - Ed. Dami 



 

TEATRO FONTANA VIA GIAN ANTONIO BOLTRAFFIO 21,  20159 MILANO  |  +39 02 69 01 57 33  |  scuola.fontana@elsinor.net 

MARTEDÌ 9 APRILE, h. 10.00 
MERCOLEDÌ 10 APRILE, h. 10.00 
GIOVEDÌ 11 APRILE, h. 10.00 
VENERDÌ 12 APRILE, h. 10.00 
 
IL FENOMENO RAP 
 
 
DI WALTER MUTO  
RAP SORCHO 
CHITARRA E NARRAZIONE WALTER MUTO 
SUPPORTO TECNICO E MONTAGGIO VIDEO IVANO CONTI 
  
 
 
ETÀ CONSIGLIATA 11+ 
DURATA 70 min 
 
biglietto € 7,50 
 
 
Note di regia 

“L ’occasione fortuita che ha acceso in me l’ interesse per i l rap, che fino a quel momento avevo 

considerato poco o per niente, è stata la lettura di un libro che s i è rivelato una vera e propria 

pietra miliare: il Rap spiegato ai bianchi (Signifying Rappers) scritto dal geniale romanziere e 

cronista David Foster Wallace con la collaborazione di Mark Costello. Il grande genio è sempre un 

po’ profeta. Così già nel 1989 l’autore, dottorando ad Harvard, descrive in modo estremamente 

arguto la scena hip hop di Boston che in quegli anni sta letteralmente esplodendo, dopo che il 

rap si era sviluppato nei quartieri malfamati del Bronx, a New York City , poco più di un decennio 

prima. Questo dunque l’inizio di tutto l’interesse. Attraverso la visione di ore di documentari e 

l’ascolto di un certo numero di brani anch’io ho cercato di immergermi per cercare di capire 

questo mondo, da dove è nato e fin dove è arrivato, fra violenze, esagerazioni, generi e 

sottogeneri, lotta fra bande, storie drammatiche; mondo in ogni caso ormai parte della cultura 

contemporanea. La speranza è che questo viaggio possa rispondere ad alcune domande e 

suscitarne altre, per accendere (o riaccendere) la voglia di valutare e giudicare ciò che accade, ciò 

che si ascolta, ciò che viene detto e poi trarne delle conclusioni, senza per forza essere schiavi 

della moda di turno, ma imparando la libertà di poter giudicare tutto”. 

Walter Muto 
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Tecniche impiegate 

Narrazione, musica dal vivo, rap su base, contributi video 

 

Tematiche portanti 

Bistrattato, ritenuto un genere deteriore, da molti nemmeno considerato musica, tuttavia è 

ascoltato, riprodotto, condiviso dalle nuove generazioni. Il rap fa discutere, crea un nuovo 

linguaggio, riporta il livello della comunicazione ad un gergo facilmente condivisibile. Eppure in 

qualche modo manifesta anche una tecnica, una capacità di legare le parole ad un ritmo e farle 

suonare diversamente. C’è qualcosa di interessante in tutto questo? E quali sono i meccanismi 

che governano questo genere? 
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LUNEDÌ 15 APRILE, h. 10.00 
MARTEDÌ 16 APRILE, h. 10.00 
 
CARI CUCCIOLI 
 
 
DI E CON MANUELA CAPECE, DAVIDE DORO 
UNA PRODUZIONE COMPAGNIA RODISIO 
IN RESIDENZA PRESSO ESPACE600 GRENOBLE 
 
ETÀ CONSIGLIATA 3-5 anni  
DURATA 45 min 
  
biglietto € 6,50 
 
 
 
 
 
Trama 

Cari cuccioli (PICCOLI) è un viaggio rotondo da fare insieme. È un rituale poetico per trovare la 

strada verso casa. Dobbiamo portare la legna, con forza e delicatezza, dobbiamo accendere il 

fuoco. E dal fuoco dobbiamo prendere vita. Ci scalderemo le mani e ci riposeremo un po’, prima 

che arrivi la neve, prima di partire. Aspetteremo che il vento confonda i fiocchi di neve con le 

piccole foglie del ciliegio, per costruire la nostra casa. Aspetteremo la luna, per giocare coi lupi. E 

giocheremo fino a stancarci. E saremo felici, come quando ci si addormenta sapendo che il 

giorno dopo ci sarà il sole. Abbiamo lavorato attraverso una serie di laboratori nelle scuole con 

bambini dai 2 ai 6 anni. Abbiamo proposto loro un lavoro sull’attesa, sulla lentezza, sulla preziosità 

delle piccole cose. Il piccolo ramo è necessario al grande fuoco. Bisogna averne cura. Bisogna 

saper sentire il lieve suono del campanello, per saper ripararsi dalla pioggia che arriva. Dobbiamo 

prendere molta aria per soffiare il vento. E poi, bisogna trovare la luna e imparare ad ululare. Sarà 

naturale percorrere tutta la strada, dall’inizio alla fine, anche se l’inizio e la fine coincideranno. E 

quando avremo compiuto il giro, quando saremo sazi di armonia, sarà il momento giusto per 

sorprenderci. È tutto pronto, abbiamo messo gli alberi del bosco in mezzo alla stanza. Ogni cosa 

ha un posto preciso. Anche noi abbiamo un posto tutto nostro. Anche se non ci vedrete, saremo lì. 

Vi guarderemo di nascosto e faremo finta di stupirci quando finalmente ci incontreremo. Faremo 

finta di essere sbadati e di non accorgerci che dalla finestra aperta sta arrivando un gran vento. 

Come se fosse naturale, come se non facessimo altro da tutta la vita, inventeremo la notte, faremo 

le stelle e intoneremo il suono dello spazio. È un gioco che può essere infinito. Sappiamo bene 
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che bisognerà rischiare. Prima o poi sentiremo l’ululato del lupo e noi dovremo svelarci per quello 

che siamo. Chi siamo? Siamo i cercatori attenti di quello che c’era prima. Siamo i guardiani di 

quello che c’è ora. E siamo i sognatori di quello che verrà. Abbiamo il compito di insegnarvi la non 

finitezza delle cose ed appassionarvi al trascorrere degli eventi. Il vento dovrà entrare, dovrà girarci 

intorno sempre più forte, e noi tutti dovremo arrenderci. Dovremo lasciarci prendere dal vento e 

semplicemente fare un giro. Cari cuccioli è una riflessione poetica sull’arte del crescere. Su quel 

tempo prezioso ed irripetibile fatto di attesa, di sogni. Cari cuccioli arriva alla fine di un percorso, 

di una lunga riflessione sul rito.  

 

Iniziazione  

Pensiamo ai nostri maestri  

Iniziamo alla vita iniziamo al teatro  

La casa nella foresta 

Il focolare 

Lo spazio dell’anima il pubblico è dentro al bosco 

L’incontro con l’iniziatore 

Ci sono tutte le storie 

Il lungo viaggio 

La ricerca iniziatica e l’apprendistato 

 

Cari cuccioli (PICCOLI) fa parte di NUOVO MONDO, progetto triennale della compagnia, ed è il 

primo capitolo della residenza della compagnia presso l’Espace600 di Grenoble, Francia. 

 

 

Compagnia Rodisio 

Manuela Capece e Davide Doro, attori, autori e registi che lavorano insieme dal 1997, fondano la 

compagnia rodisio nel 2005. Da allora porta avanti il suo lavoro in Italia e all’estero, produce 

spettacoli per bambini e per tutti, cura e progetta percorsi di ricerca e di formazione per bambini, 

ragazzi e adulti. I suoi spettacoli sono tradotti in 10 lingue, francese, inglese, spagnolo, portoghese, 

catalano, greco, russo, tedesco, danese e giapponese. La compagnia rodisio ha prodotto i suoi 

spettacoli, oltre che in Italia, in Inghilterra, Giappone, Russia, Danimarca e Liechtenstein. Il suo 

linguaggio scenico si nutre di quotidianità, per farne emergere gli aspetti più sorprendenti, 

parlando sempre con ironia e leggerezza. Insegue, con passione, un’idea di apertura e 

condivisione e cerca la sua crescita nel viaggio e nel contatto con lingue, culture e pubblici 
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differenti. Alla base della poetica della compagnia rodisio ci sono la ricerca, la rielaborazione e la 

composizione di materiali raccolti nel corso di laboratori con i bambini, condotti da anni in Italia e 

all’estero, a scuola e nei teatri. E’ proprio da immagini, parole, idee e stimoli che emergono 

durante questo tipo di lavoro che la compagnia elabora successivamente i propri spettacoli. 

L’attività teatrale fatta con i bambini diventa dunque momento fondamentale ed imprescindibile 

nel processo creativo che genera gli spettacoli. La compagnia rodisio prende il suo nome dal 

rodizio, un tipico sistema di ristorazione sudamericano. Il rodizio è un luogo in cui ci s’incontra, ci 

si siede insieme intorno ad una tavola apparecchiata semplicemente e si trascorre la serata 

assaggiando a rotazione piccole porzioni della cucina locale, fino a che non si è sazi. Si continua 

finché ce n’è. 
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MARTEDÌ 16 APRILE, matinèe + serale 
MERCOLEDÌ 17 APRILE, serale 
GIOVEDÌ 18 APRILE, serale 
LO SPETTACOLO AVRÀ LUOGO PRESSO IL TEATRO FRANCO PARENTI, MILANO 
 

VANGELO SECONDO LORENZO 
 
 
DI LEO MUSCATO, LAURA PERINI CON ALEX CENDRON NELLA PARTE DI LORENZO MILANI 
CON (IN ORDINE ALFABETICO) ALESSANDRO BALDINOTTI, GIULIANA COLZI 
ANDREA COSTAGLI, NICOLA DI CHIO, SILVIA FRASSON, DIMITRI FROSALI 
FABIO MASCAGNI, MASSIMO SALVIANTI, LUCIA SOCCI, BENIAMINO ZANNONI 
E CON OTTO BAMBINI NEL RUOLO DEGLI ALLIEVI DELLA SCUOLA DI BARBIANA 
SCENOGRAFIA FEDERICO BIANCALANI 
COSTUMI MARGHERITA BALDONI 
DISEGNO LUCI ALESSANDRO VERAZZI 
ASSISTENTE ALLA REGIA ALESSANDRA DE ANGELIS 
FOTO ILARIA COSTANZO 
COPRODUZIONE ELSINOR CENTRO DI PRODUZIONE TEATRALE, ARCA AZZURRA TEATRO, 
TEATRO METASTASIO DI PRATO 
PER FONDAZIONE ISTITUTO DRAMMA POPOLARE DI SAN MINIATO 
REGIA LEO MUSCATO 
 
 
 
ETÀ CONSIGLIATA 13+ anni  
DURATA 2h 30 min 
  
biglietto € 10,50  + prevendita € 1,50 
 
 
 
 
 

Trama 

Debuttato in luglio 2017 alla Festa del Teatro di San Miniato promossa dall’Istituto del Dramma 

Popolare, Vangelo secondo Lorenzo nasce in occasione del cinquantenario dalla morte di Don 

Lorenzo Milani. Lo spettacolo - frutto di una coproduzione Elsinor, Teatro Metastasio di Prato e 

Arca Azzurra - arriva al Teatro Franco Parenti di Milano dopo una tournée di due mesi che ha 

toccato diverse piazze italiane (Toscana, Emilia Romagna, Sardegna). Il viaggio nel mondo del 

Priore di Barbiana prova a divulgare presso il grande pubblico la preziosa rarità di un pensiero 

vibrante e radicale. Il testo ripercorre la storia della vicenda umana, sociale e spirituale di Don 

Milani seguendo le due stagioni della sua breve vita (Vita da Cappellano e Vita da Priore) che 
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segnano i confini territoriali ove iniziò, proseguì e concluse il suo apostolato sacerdotale: 

Calenzano prima e Barbiana poi. 

Lo spettacolo 

Il testo originale, inizialmente strutturato in quattro atti (Vita da laico, da Seminarista, da 

Cappellano e da Priore) viene qui proposto nella versione ridotta agli atti Vita da Cappellano e 

Vita da Priore. Si tratta delle due stagioni della sua breve vita segnate dai confini territoriali ove 

iniziò, proseguì e concluse il suo apostolato sacerdotale: Calenzano prima e Barbiana poi. La 

vicenda ripercorre le fondamentali tappe di snodo dell’avventura umana, sociale e spirituale di 

don Lorenzo e di quanti gli furono accanto. A fronte della cinquantina di personaggi che 

popolano il testo, la struttura dello spettacolo prevede la partecipazione di un attore, in ruolo 

fisso, a interpretare Lorenzo Milani (Alex Cendron) e di dieci attori a interpretare tutti gli altri 

personaggi. Allo spettacolo prendono parte anche cinque bambini, che interpretano i giovani 

allievi di Barbiana. 

 

 

Contesto storico 

Siamo nell’immediato dopoguerra e c’è un paese da ricostruire. Le politiche industriali Italiane 

sono ancora fortemente sperequative e giocano sulla linea d’ombra di connivenze d’interessi tra 

DC e industriali. Quei soprusi sono difficili da fronteggiare in assenza di un’azione organizzata e di 

un quadro normativo a tutela del lavoratore. Inoltre, nell’arena internazionale, la guerra fredda 

polarizza in chiave fortemente ideologica il conflitto capitale-lavoro. E se la Santa Sede e le 

gerarchie cattoliche scendono in campo con misure drastiche (come per esempio la scomunica 

papale dei comunisti), il basso clero e il mondo cattolico più sensibile ai temi della giustizia 

sociale, provano a destreggiarsi, agendo nel vivo d’una conflittualità sociale che spacca in due le 

comunità territoriali. 

 

 

ATTO I 

Vita da cappellano (1947-1954) 

Appena ordinato Sacerdote, a causa dei disordini procurati in Seminario, Lorenzo Milani crea 

imbarazzo alla Curia nella scelta della sede d’assegnazione al suo primo servizio pastorale. 

L’elemento è difficile da collocare, non gode di una buona nomea: troppo critico, troppo 

inflessibile, troppo radicale. Verrà destinato alla popolosa parrocchia di San Donato di Calenzano, 

in qualità di cappellano. Calenzano è un distretto tessile alle porte di Firenze che ribolle di 
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tensioni sociali, latenti o manifeste. Lorenzo Milani toccherà con mano i problemi di sfruttamento 

del lavoro minorile e della manodopera sottosalariata e sfruttata; cercherà di fornire alla povera 

gente gli strumenti necessari per difendersi dai soprusi subiti in fabbrica. In parrocchia don 

Lorenzo avvierà una Scuola Popolare per giovani operai e contadini, convinto che non si possa 

portar la parola di Cristo a chi non sa neanche leggere e scrivere. «Pretendere di evangelizzare 

degli ignoranti», dice, «è commettere reato di plagio della credulità popolare». La scuola è aperta 

a tutti: parrocchiani e comunisti, atei e credenti, nessuno escluso. L’idea è fornire loro, prima 

d’ogni altra cosa, l’istruzione civile e la coscienza dei propri diritti. Don Lorenzo, da sacerdote, 

attraverserà le calde competizioni elettorali del ’51 e del ’53, mal tollerando le ingerenze della 

Curia di Firenze che fa pervenire alle parrocchie le indicazioni di voto recepite dalla Santa Sede; si 

tratta di “consigli elettorali” che i sacerdoti devono dispensare ai fedeli dal pulpito; ma don 

Lorenzo è uno che ragiona con la sua testa, e rifiuterà decisamente il ruolo di pedina eterodiretta 

in una partita giocata da altri. Verrà rimosso da Calenzano e l’evento segnerà profondamente la 

sua vita. Inutili saranno i tentativi dei parrocchiani e del popolo di Calenzano di fronteggiare e 

ostacolare le disposizioni della Curia fiorentina. Il giovane sacerdote pagherà con l’esilio a 

Barbiana quel suo adoperarsi a vivere con coerenza i principi di un evangelismo radicale. 

 

 

ATTO II 

Vita da priore (1954-1967) 

L’arrivo a Barbiana, piccolo gruppetto di case sparse sul Monte Giovi, sarà vissuto da Lorenzo come 

un prepotente gesto ritorsivo, ma anche come una prova cui Dio lo sottopone nel disegno 

misterioso che ha in serbo per lui. Alle pendici di quel monte semiabbandonato, Lorenzo 

prosegue l’opera di educazione del suo popolo che ha avviato a Calenzano. Qui non ci sono operai 

di fabbrica, ci sono i contadini. E i loro figlioli che lavorano nei campi e nelle porcilaie, sono una 

forza lavoro necessaria al sostentamento familiare. Il giovane prete convince i genitori che di quei 

piccoli montanari semianalfabeti se ne può fare altro. Avvia la Scuola di Barbiana, uno dei più 

interessanti laboratori pedagogici del dopoguerra. Barbiana produce anche politica, nel senso più 

nobile del termine. I ragazzi partecipano ai grandi dibattiti che animano e dividono il paese. La 

Lettera ai cappellani militari sull’obiezione di coscienza, elaborato che don Lorenzo condivide con 

loro, nasce così, e produce l’effetto d’un sasso lanciato in un lago d’acqua stagnante. Lo scritto 

colpisce al cuore le tante contraddizioni in seno alla Chiesa, puntando il dito contro i cappellani 

militari che hanno stigmatizzato di codardia i primi obiettori di coscienza. Sul terreno della laicità 

e dei diritti civili, quel pamphlet fa schizzare in alto il livello del dibattito su pacifismo e libertà 
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individuali. Lorenzo Milani finisce sotto processo con l’accusa di apologia di reato. È in 

quest’occasione che il resto d’Italia si accorge di dell’esistenza di Barbiana. Intellettuali 

accademici di chiara fama salgono sin lassù per andare a curiosare. Don Lorenzo accoglie tutti, 

ma chiede loro di pagare un “tributo culturale”, mettendosi realmente al servizio d’una comunità 

di contadini dimenticati sulla cima d’un monte. A Barbiana, don Lorenzo pubblicherà, Esperienze 

pastorali, l’inchiesta sull’apostolato tra le classi povere già avviato a Calenzano. Nelle intenzioni, il 

libro è indirizzato al clero che deve interrogarsi profondamente, se vuole che la sua missione 

evangelica tra i poveri lasci anche un vigoroso segno sociale. Ma il libro diventa un caso editoriale: 

suscitano gli entusiasmi della stampa di sinistra, e la deplorazione di certa parte della gerarchia 

vaticana. Con decreto della Santa Sede, Esperienze pastorali viene ritirato dal commercio. Poco 

dopo Lorenzo si ammala del linfogranuloma che lo porterà alla morte. Gli ultimi anni di attività 

della scuola di Barbiana producono un’altra grande opera: Lettera a una Professoressa. Ora sono 

gli studenti stessi in prima persona, con la tecnica della scrittura collettiva, a lanciare un accorato 

grido d’allarme, di marca classista, contro quella scuola pubblica di stampo borghese, che 

pubblica non è affatto, se respinge gli ultimi, per privilegiare i figli mollicci e viziati della piccola e 

media borghesia. In una corsa straziante contro il tempo e la morte, Lorenzo, ormai malatissimo, 

farà di tutto, perché il librotestimonianza dei suoi ragazzi sia accolto e valorizzato come si deve. 

Morirà a Firenze, a casa dell’amata madre, circondato dall’affetto dei suoi ragazzi. Con ultimo atto 

d’amore, fornirà loro testimonianza del mistero della morte d’un uomo, offrendo il suo corpo e i 

suoi ultimi pensieri ai loro sguardi attoniti, come fosse, egli stesso, un libro aperto. 

 

 

Estratti dalla rassegna stampa 

Quello che c’è di bello nello spettacolo, per essere chiari, è quello che c’è di buono – qui non si fa 

teatro per il teatro ma per raccontare una storia. Il buono vi insospettisce? Pensate che il 

prepotente desiderio del prete non di scendere verso i poveri, ma di far salire i poveri prima di 

tutto alla conoscenza delle parole, poi alla coscienza della loro vita di sfruttati, pensare che quel 

desiderio sia ambiguo? Allora rileggete le sue parole, o ascoltatele recitate da Alex Cendron, che 

lo impersona con tatto, con discrezione, senza mai si pensi stia recitando. Leggete o ascoltate e si 

capirà che nello spettacolo non vi è agiografia per la semplice ragione ch’esso si limita a mostrarci 

don Milani così come fu nella sua battaglia mortale. […] Aggiungo solo che i dieci attori che 

vediamo accanto a Cendron e gli 8 ragazzini che recitano come suoi allievi come suoi allievi non 

sono o non appaiono mai “attori”. Anche loro, come Cendron, come il testo, come il suo 

protagonista, ci sembrano immediati, diretti, genuini. 
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F. Cordelli, Corriere della Sera 26.07.2017 

 

È uno spettacolo di grande respiro, scritto (a quattro mani assieme a Laura Perini) da Leo Muscato 

che ne è anche regista. Del testo originale, solo la metà va in scena, con gli episodi che riguardano 

la parrocchia di Calenzano e quella di Barbiana: l’insieme potrebbe essere destinato a una 

narrazione televisiva. E non c’è da scandalizzarsi: anche questa anticipazione da palcoscenico è 

dichiaratamente pop, nel senso originale di «popolare», perché vuol far conoscere al più ampio 

pubblico un padre semisconosciuto e per tanto tempo osteggiato della nostra cultura. Un 

contenitore austero (canonica, chiesa, casa del popolo) che cambia a vista, mentre il bravissimo 

Alex Cendron, nei panni sempre talari del protagonista, affronta le tante stazioni di questa 

umanissima quanto rigorosa via crucis. 

G. Capitta, Il Manifesto 26.07.2017 

 

 

Il pubblico accorso al Vangelo Secondo Lorenzo di Leo Muscato e Laura Perini, presentato nella 

Chiesa di san Francesco a San Miniato per la LXII Festa del Teatro, è numeroso e generoso. 

Applausi a non finire, in particolare, per Alex Cendron che ha incarnato don Lorenzo Milani in 

modo partecipe e convincente. 

Libero, M. Ber.Gu 26.07.2017 
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