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Il Teatro Nuovo di Napoli si prepara ad accogliere il 
pubblico per la stagione 2025/2026, che si presenta 
come una vera e propria mappa teatrale, in cui si 
intrecciano mondi diversi: i grandi classici riletti 
con occhi nuovi, le urgenze del nostro presente 
raccontate da voci contemporanee, e quella linea 
sottile ma potente della sperimentazione, sempre in 
dialogo con le altre arti.
Un mosaico vivo di linguaggi, generi e poetiche, 
con una proposta che parli a un pubblico ampio 
e intergenerazionale, unendo riflessione e 
intrattenimento, tradizione e innovazione, per 
un’esperienza teatrale profonda.
Dal prossimo mese di ottobre ad aprile 2026, il sipario 
si alzerà su una stagione immersiva ed eterogenea: 
undici spettacoli porteranno sul palcoscenico storie 
intense, linguaggi diversi e grandi emozioni, ma 
non finisce qua! La programmazione si apre e si 
arricchisce, diventando un vero e proprio spazio di 
incontro tra arti, generazioni e visioni.
Tra le proposte c’è la terza edizione di Open Dance, 
che quest’anno cambia forma e diventa un festival 
interamente dedicata alla danza contemporanea, 
programmata nel mese di aprile. Il ciclo di incontri 
Storie dell’arte, a cura di Eduardo Cicelyn, guiderà 
il pubblico in un viaggio appassionante nel mondo 
dell’arte contemporanea, tra racconti, immagini e 
riflessioni.
Non mancheranno le risate, grazie agli appuntamenti 
di Stand-up comedy, né lo spazio per la ricerca con 
Nuove Sensibilità, la vetrina della drammaturgia 
contemporanea e delle giovani compagnie 
emergenti.
Ed ancora il progetto We love Enzo, omaggio sentito 
e partecipato ad Enzo Moscato, in collaborazione con 
Casa del Contemporaneo, e La rete dell’immaginario, 
rassegna teatrale pensata per gli studenti delle 
scuole secondarie di secondo grado.
Una stagione pensata con cura, che punta a creare 
un’esperienza collettiva, un luogo d’incontro dove 
ogni spettatore, che sia appassionato, curioso o 

neofita, possa trovare qualcosa che lo riguardi, lo 
scuota o lo faccia sentire partecipe.
Tra le proposte teatrali spicca la rilettura dei grandi 
classici, con un’importante produzione firmata da 
Peter Stein dedicata ad Anton Čechov, che promette 
di restituire nuova luce e intensità ai capolavori 
del drammaturgo russo. Accanto ai classici, grande 
spazio sarà riservato alla nuova drammaturgia 
contemporanea, con opere che riflettono sulle 
identità, i conflitti e le trasformazioni del nostro 
tempo, come Wonder Woman di Antonio Latella, una 
potente indagine sull’identità femminile che unisce 
linguaggio scenico e tensione politica.
A guidare le linee programmatiche è una visione 
chiara, che il direttore Alfredo Balsamo riassume 
così: «Il filo conduttore che unisce le nostre scelte 
è l’idea di un teatro capace di toccare anima e core 
dello spettatore, stimolando emozione, riflessione 
e senso di appartenenza. Abbiamo costruito un 
programma che parla al pubblico con sincerità, 
profondità e leggerezza, capace di generare 
emozione e pensiero, e di rimettere al centro il 
teatro come luogo di incontro e trasformazione».
Il Teatro Nuovo conferma così il proprio ruolo 
di polo culturale attento alla qualità artistica e 
all’innovazione, capace di valorizzare i grandi maestri 
della scena e di dare voce alle nuove generazioni di 
autori, registi e interpreti.
L’inaugurazione della stagione teatrale, giovedì 30 
ottobre, è affidata al regista tedesco Peter Stein, 
che dirige una straordinaria compagnia mettendo in 
scena Crisi di nervi. Tre atti unici di Anton Čechov, 
ritornando ad uno dei suoi autori di riferimento. Stein 
ha scelto L’orso, I danni del tabacco, La domanda 
di matrimonio, e per l’interpretazione Maddalena 
Crippa, Alessandro Averone, Sergio Basile, Gianluigi 
Fogacci, Alessandro Sampaoli, Emilia Scatigno, che si 
alterneranno nelle varie pièce, che lo stesso Čechov 
non ancora trentenne definiva “scherzi scenici”.
Sono quarantenni a confronto tra colpi di scena, 
battute comiche, amicizia, rancori e legami profondi 
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Anima e core è il filo conduttore della prossima stagione, un programma ricco di 
emozioni, stili e linguaggi per un viaggio nell’anima dello spettatore



i protagonisti di Le prénom - Cena tra amici di 
Alexandre de La Patellière e Matthieu Depalorte 
nella versione italiana di Fausto Paravidino, con Lisa 
Galantini, Alberto Giusta, Davide Lorino, Elisabetta 
Mazzullo e Aldo Ottobrino, regia Antonio Zavatteri, 
in scena dal 27 novembre.  
È ispirato alla rivoluzione artistica e umana di 
due eroine che hanno vissuto per e nella danza, 
per e nel teatro The Doozies di e con Marta Dalla 
Via e Silvia Gribaudi, in scena dall’11 dicembre. Le 
biografie di Isadora Duncan ed Eleonora Duse come 
un’appassionante fucina di spunti narrativi e politici.
Dalla scienza al suo opposto, dagli algoritmi alle 
abitudini quotidiane, dalla politica al progresso e 
l’inerzia che lo frena, Valerio Aprea porta in scena, 
dal 19 dicembre, Lapocalisse una serie di monologhi 
scritti per lui da Marco Dambrosio, in arte Makkox 
in un assolo iperbolico attorno al concetto di 
cambiamento, necessario ad affrontare il buio che 
ci minaccia.
Per raccontare alcuni eventi della vita il teatro forse 
non è sufficiente, c’è bisogno di un atto magico, un 
rito che trasforma il palco in un ponte che connette 
la vita alla morte grazie a un gioco di prestigio 
e a grandi illusioni. Ed è uno spettacolo di magia 
che Babilonia Teatri porta in scena, dal 15 gennaio, 
Abracadabra con Enrico Castellani, Valeria Raimondi, 
Francesco Scimemi, Emanuela Villagrossi.
Nel 2015 ad Ancona, una ragazza peruviana fu 
vittima di stupro da parte di due ragazzi. In Appello 
gli imputati furono assolti con la motivazione che la 
vittima era “troppo mascolina” per essere desiderabile. 
La Cassazione ribaltò la sentenza, condannando i 
colpevoli e denunciando l’uso di stereotipi sessisti. 
Da questa vicenda nasce Wonder Woman di Antonio 
Latella e Federico Bellini, in scena dal 20 gennaio, 
con Maria Chiara Arrighini, Giulia Heathfield Di Renzi, 
Chiara Ferrara e Beatrice Verzotti a dare voce, in 
forma teatrale, al racconto immaginato del caso. È la 
commedia francese contemporanea più recitata al 
mondo Art di Yasmine Reza, che Michele Riondino, 

interprete e regista, porta in scena, dal 12 febbraio. 
L’autrice, di cui è nota la penna affilata e lo sguardo 
chirurgico, tocca in questa commedia nera vette di 
comica crudeltà, si diverte e fa divertire, anche se 
sempre più a denti stretti, a mano a mano che da 
sotto la maschera buffa del théâtre de boulevard 
spunta la malinconia.
Le coreografie di Enrico Morelli e Michele Merola 
prendono vita, rispettivamente, nel dittico Elegia/
Vivaldi umane passioni, in scena dal 28 febbraio. 
Elegia è un viaggio onirico per ritrovare il proprio 
essere ormai smarrito. Vivaldi umane passioni è un 
intenso gioco a scacchi nel quale musica e corpi si 
inseguono, si affrontano, si accavallano.
La classe è un docupuppets con pupazzi e uomini 
che Fabiana Iacozzilli e Cranpi portano in scena dal 
19 marzo, come un rito collettivo, in cui gli adulti, 
interpretati da pupazzi realizzati da Fiammetta 
Mandich, rileggono i ricordi di un’infanzia vissuta 
nella paura di buscarle.
Liberamente tratto dal romanzo di Alexandre Dumas 
figlio sarà in scena, dal 26 marzo, La signora delle 
camelie, drammaturgia e regia Giovanni Ortoleva, con 
Gabriele Benedetti, Anna Manella, Alberto Marcello, 
Nika Perrone e Vito Vicino. La cronaca impietosa 
di un omicidio sociale, in cui la violenza classista 
e moralista, immersa in condimenti stucchevoli e 
sentimentali, è travestita da romanticismo.
A chiudere la stagione teatrale 2025/2026 sarà, dal 
9 aprile, Anna Cappelli di Annibale Ruccello, con 
Valentina Picierno, per la regia di Claudio Tolcachir. 
Un testo che si interroga sul ruolo della donna nel 
tempo. L’indipendenza, la prospettiva di futuro, la 
solitudine, la mancanza di mezzi e di risorse, con 
umorismo pungente e assurdo.
La programmazione della prossima stagione del Teatro 
Nuovo conferma la sua linea artistica, consolidando 
il ruolo di presidio culturale con un’offerta pensata 
per stimolare emozioni e riflessioni, in linea con la 
vocazione del teatro: essere spazio vivo di dialogo, 
immaginazione ed esperienza condivisa.



LE PRÉNOM
di A. de La Patellière e M. Depalorte  

WONDER WOMAN
di

 
Antonio Latella,

Federico Bellini
regia Antonio Latella
con Maria Chiara Arrighini, 

Chiara Ferrara, Beatrice Verzotti

20 e
 

21 gennaio

dal 30

 

ottobre

 

al 2

 

novembre

 

CRISI DI NERVI. TRE ATTI UNICI

 

di

 

Anton Cechov/regia

 

Peter Stein
con Maddalena Crippa,

 

Alessandro Averone, Sergio Basile,

 

Gianluigi Fogacci, Alessandro Sampaoli, 
Emilia Scatigno

 

ART
di Yasmine Reza
diretto e interpretato da 
Michele Riondino
e con Daniele Parisi

dal 12 al 15

 

febbraio

  

con Lisa Galantini, Alberto Giusta,

 

Davide Lorino, Elisabetta Mazzullo

 

e Aldo Ottobrino
regia Antonio Zavatteri

dal 27 al 30
novembre

 

28 febbraio e
1 marzo

ELEGIA/
VIVALDI UMANE PASSIONI
coreograÞe 
Enrico Morelli e Michele Merola

Giuseppe Villarosa, Antonio Vivaldi

testi di 
Makkox e Valerio Aprea
con Valerio Aprea

dal 19 al 21
dicembre

LA SIGNORA DELLE CAMELIE
liberamente tratto dal romanzo di

 

drammaturgia e regia

 

Giovanni Ortoleva
con Gabriele Benedetti, Anna Manella, 
Alberto Marcello, Nika Perrone
e Vito Vicino

dal 26 al 29

 

marzo

THE DOOZIES.

 

Eleonora Duse, 
Isadora Dancan e Noi
di e con Marta Dalla Via
e Silvia Gribaudi

LA CLASSE un docupuppets 
per marionette e uomini
uno spettacolo di

 

Fabiana Iacozzilli
performer Michela Aiello, Andrei

 

Meloni, Marta Meneghetti
scene e marionette 
Fiammetta Mandich

dal 19 al 22

 

marzo

ABRACADABRA
di Babilonia Teatri
con Enrico Castellani

 

Valeria Raimondi
Francesco Scimemi

 
Emanuela Villagrossi

dal 15 al 18

 
gennaio

dal 9 al 12 
aprile ANNA CAPPELLI

di

 
Annibale Ruccello

con Valentina Picello
regia Claudio Tolcachir

dall’11 al 14 
dicembre

LAPOCALISSE

Balan, Antonia D’Amore, Francesco

Alexandre Dumas figlio

Giulia Heathfield Di Renzi,

musiche Frédéric Chopin



SCHEDE SPETTACOLI



dal 30 
ottobre 
al 2 
novembre

CRISI DI NERVI
TRE ATTI UNICI
di Anton Cechov

adattamento di Peter Stein e Carlo Bellamio 
regia Peter Stein

L’ORSO
con Maddalena Crippa, 
Alessandro Sampaoli, Sergio Basile

I DANNI DEL TABACCO
con Gianluigi Fogacci

LA DOMANDA DI MATRIMONIO
con Alessandro Averone,
Sergio Basile e Emilia Scatigno

Il celebre regista tedesco dirige una straordinaria 
compagnia e ritorna ad uno dei suoi autori di 
riferimento creando una modalità produttiva artistica 
non convenzionale attorno ad un gruppo di attori e 
collaboratori, per una continuità creativa collettiva di 
notevole spessore. Stein ha scelto L’ORSO, I DANNI 
DEL TABACCO, LA DOMANDA DI MATRIMONIO e per 
l’interpretazione MADDALENA CRIPPA, ALESSANDRO 
AVERONE, SERGIO BASILE, GIANLUIGI FOGACCI, 
ALESSANDRO SAMPAOLI, EMILIA SCATIGNO che si 
alterneranno nelle varie pièce, che lo stesso Čechov 
non ancora trentenne definiva “scherzi scenici”: sono 
i drammi più piccoli del mondo... in generale,è molto 
meglio scrivere cose piccole che grandi: poche 
pretese e successo assicurato. Cos’altro? In realtà gli 
atti unici del grande autore russo sono stati 
rappresentati in tutto il mondo. Scritti tra il 1884 e il 
1891, questi atti unici si ispirano alla commedia 
francese e al vaudeville, generi molto in voga in 
Francia all’epoca di Čechov. Nel corso del  tempo, 
hanno conquistato il pubblico di tutto il mondo e 
sono diventati una preziosa fonte di ispirazione per 
attori, scrittori e registi, oltre che un irresistibile 
divertimento per intere generazioni di spettatori.
Note di Regia  
Dopo l’insuccesso delle sue prime due opere, il 
giovane Čechov giurò di non scrivere mai più per il 
teatro drammatico e decise di dedicarsi 
esclusivamente ai vaudeville. Questa circostanza ci 
ha regalato una serie di atti unici, pieni di sarcasmo, 

di comicità paradossale, di stravagante assurdità e 
di folle crudeltà, e che a loro volta sono diventati il 
terreno fertile per l’esperienza e la preparazione 
delle grandi opere della maturità dell’autore. Nelle 
tre opere esemplari che presentiamo, i personaggi 
di volta in volta si fanno prendere da crisi di nervi, si 
ammalano, sono preda di attacchi isterici o litigano 
in continuazione fra loro. Ne L’Orso il protagonista 
quasi muore dalla rabbia, per un debito che non gli 
viene rimborsato da parte di una donna, che lui 
arriva a sfidare a duello, per finire in ginocchio a 
chiederle di diventare sua moglie. Ne I Danni del 
Tabacco un presunto oratore deve tenere una 
conferenza sugli effetti negativi del tabacco, ma, tra 
starnuti e attacchi d’asma, confessa in realtà di voler 
mettere fine alla vita disastrosa che conduce come 
marito della propria moglie. Ne La Domanda di 
Matrimonio il futuro sposo, per timidezza e altre 
difficoltà fisiche, non riesce a porre alla futura sposa 
la fatidica domanda, e anzi si mette a litigare con lei, 
che a sua volta gli ribatte a muso duro ed è preda 
di un attacco isterico quando lui cade svenuto per 
ipocondria. L’estrema comicità, l’esasperazione e gli 
eccessi di crudeltà utilizzati dall’autore, possono 
funzionare soltanto se accompagnati da un 
sottofondo realistico e psicologicamente giustificato. 
Comunque si tratta pur sempre di opere di Čechov. 
Sono questi i presupposti su cui gli attori hanno 
dovuto lavorare. Speriamo di averlo fatto con 
successo. 

Premio Maschere Teatro 2024 - miglior regia*

Peter Stein 



dal 27 al 30
novembre 

LE PRÉNOM
di Alexandre de La Patellière e Matthieu Depalorte 

versione italiana di 
Fausto Paravidino

regia 
Antonio Zavatteri

con 
Lisa Galantini, Alberto Giusta, 
Davide Lorino, Elisabetta Mazzullo, 
e Aldo Ottobrino

Quarantenni a confronto tra colpi di scena,
battute comiche, amicizia, rancori e legami
profondi. Serata conviviale a casa di due
professori (liceo lei, università lui)
dichiaratamente di sinistra. Tra parenti e amici
inizia un gioco di provocazione e di verità che si
allarga sino a diventare il ritratto di una
generazione: tra piccole meschinità e grandi
sentimenti. Una sera come tante altre tra
cinque amici quarantenni. Tutti appartenenti alla
media borghesia. Oltre ai padroni di casa, ci
sono il fratello di lei che fa l’agente immobiliare
e la sua compagna in ritardo a causa di un
impegno di lavoro con dei giapponesi, mentre
l’amico single (sospettato di essere
omosessuale) è trombonista in un’orchestra
sinfonica. Quella sera, il fratello comunica alla
compagnia che diventerà padre. Felicitazioni,
baci e abbracci. Poi le solite domande: sarà maschio 
o femmina, che nome gli metterete? Il futuro papà 
non ha dubbi che sarà maschio; ma lo sconcerto 
nasce quando egli comunica il nome che hanno 
deciso di mettere al figlio. Un nome che evoca 
imbarazzanti memorie storiche. Il dubbio è che si 
tratti di uno scherzo, ma la discussione degenera 
ben presto investendo valori e scelte personali. 
Tra offese reciproche che non mancano di ferire 
tutti (nessuno escluso), nasce così il ritratto di una
generazione allo sbando, dove tutti hanno qualche 
segreto da nascondere o da rinfacciarsi.



dall’11 
al 14 
dicembre

THE DOOZIES
ELEONORA DUSE, ISADORA 
DANCAN E NOI
di e con Marta Dalla Via e Silvia Gribaudi

consulenza coreografica
Chiara Frigo

ricerca Materiale 
Eugenia Casini Ropa, Franca Zagatti 
e Maria Pia Pagani

To be doozy è un’ espressione colloquiale 
Americana di etimologia incerta. Potrebbe indicare 
il fiore, la margherita (daisy in Inglese), potrebbe 
riferirsi ad una lussuosa marca di automobili sportive 
(Dusenberg) oppure, ed è la nostra opzione 
preferita, potrebbe omaggiare la divina attrice 
Eleonora Duse e il suo cognome italiano pronunciato 
goffamente oltreoceano:
“Doozay” “Doozee” “Doosay”.
Essere doozy significa essere stupefacenti, essere 
fuori dall’ordinario, essere così particolari da lasciare 
a bocca aperta. Eccezionalmente bravi o 
eccezionalmente pessimi, in parole semplici: strambi. 
Esserlo o non esserlo? Esserlo, perché, secondo 
noi, è un complimento. Con questa convinzione 
nel cuore ci siamo dedicate all’ideazione e alla 
creazione di uno spettacolo difficile da etichettare, 
ispirato alla rivoluzione artistica e umana di due 
eroine che hanno vissuto per e nella danza, per e 
nel teatro.
Le biografie di Isadora Duncan e di Eleonora Duse 
sono un’appassionante fucina di spunti narrativi 
e politici. Attraverso il loro esistere anticonvenzionale 
sono state pioniere del femminismo, del 
capocomicato, di un’arte che si preoccupi del 
presente. Queste Doozies senza trucco, senza
punte, giudicate spesso fisicamente non conformi ai 
canoni estetici del loro tempo, grazie alla loro 
naturale originalita’ hanno generato stupore e 
meraviglia lasciando immense eredita’ per le

generazioni future. Dove sono questi lasciti, ci siamo 
chieste, visto che, a più di cento anni di distanza, ci 
troviamo ad affrontare gli stessi identici discorsi in 
palco e fuori, le stesse battaglie per la parità, per i 
giusti compensi, contro la dittatura del physique du 
role e dei repertori stantii?
La rivoluzione terrestre è il moto che fa il nostro 
pianeta intorno al sole e si conclude tornando
al punto di partenza. Ecco, accettando, la nostra 
condizione di artiste che non faranno la storia,
ricominciamo il giro. Lo cominciamo come fossimo 
The Blob, l’alieno gelatinoso del film, prendendo
tutto, inarrestabili. Indossando il viola, alterando i 
gesti, gettando il tutù nella buca dell’orchestra,
guidate da euforia e istinto, dall’esempio di chi ci 
ha preceduto. Libere di danzare e recitare libere. 
Andando oltre le mode, le abitudini, le scuole di 
pensiero. Tutto questo è già stato fatto. Già stato 
detto. Le convenzioni si rompono, si aggiustano e si 
rompono di nuovo, lo sappiamo, ma vogliamo
uscire da questo moto perpetuo dove l’ossessione 
di essere originali limita creatività; in fondo
preoccuparsi di essere il nuovo è una cosa vecchia. 
Non siamo Duse, non siamo Duncan, siamo solo due 
copione, originali però! The Doozies vuole essere 
un’opera intorno alla meraviglia della stranezza. 
Siamo convinte che le nostre stupefacenti antenate 
avrebbero apprezzato questa sfacciataggine visto 
che si sono continuamente schierate contro lo 
status quo anche quando era classico e mitico.



dal 19 al 21
dicembre

LAPOCALISSEcon 
Valerio Aprea

testi di 
Makkox 
e Valerio Aprea

L’ apocalisse è imminente. 
L’ apocalisse è prossima.
L’apocalisse è inevitabile.
Ma siamo proprio sicuri? Davvero non c’è un 
barlume di speranza? Un minimo spiraglio di 
possibile intervento per scongiurare un destino 
che sembra ineluttabile? E se sì, a quali condizioni? 
Attraverso quali ostacoli? Siamo ancora in tempo 
per correggere la rotta? Ma poi, soprattutto, la 
vogliamo davvero correggere questa rotta? Dalla 
scienza al suo opposto, dagli algoritmi alle abitudini 
quotidiane, dalla politica al progresso e l’inerzia 
che lo frena, Valerio Aprea porta in scena una serie 
di monologhi scritti per lui da Marco Dambrosio, 
in arte Makkox in un assolo iperbolico attorno al 
concetto di cambiamento, necessario ad affrontare 
il buio che ci minaccia laddove comicità e assurdo 
divengono strumenti affilati per affrontare e provare 
a scongiurare il grande spauracchio dell’apocalisse. 
Dall’incontro tra l’attore e il disegnatore all’interno 
di Propaganda live su la7 nasce questo spettacolo 
che inserisce alcuni dei monologhi più significativi di 
quell’esperienza all’interno di un discorso più ampio 
fatto direttamente al pubblico coinvolto a più riprese 
in quello che si può definire un assolo a metà tra il 
recital e la stand-up.

Note allo spettacolo
“Così come alcuni dei grandi geni della storia 
sono stati spesso accostati a sindromi cognitivo- 

comportamentali cui sembra debbano attribuirsi 
proprio le cause della loro stessa genialità, Marco 
anche credo abbia un problema simile se non 
addirittura neurologico nel senso che lui vede la 
realtà tipo Keanu Reeves in Matrix quando alla fine 
la decripta riuscendo a leggerla in quelle stringhe 
di dati verdi tipiche delle macchine. Ecco Marco 
riesce a leggere le cose nella loro potenziale 
versione comica, ma non solo, anche poetica o 
allegorica, in continuazione, ogni secondo, ovunque, 
in automatico, è più forte di lui. Ed è imbarazzante 
averci a che fare. Perché è chiaramente un potere 
soprannaturale che tu non hai né avrai mai. È come 
lavorare con un Avenger.  E io, grazie a lui, a mia 
volta ho scoperto di poter umilmente azzardare 
ad avventurarmi oltre la soglia di demarcazione tra 
attorialità (esclusivamente esecutivo-performativa) a 
me pertinente, e autorialità (creativo-ideativa) a me 
invece, sin qui, preclusa. Ecco, nel lavoro di questi 
ultimi 4 anni a Propaganda live ho avuto quindi 
la fortunata opportunità di poter collaborare alla 
creazione, elaborazione e stesura di una trentina di 
monologhi principalmente in fase di editing, cioè di 
rifinitura, messa a punto e revisione, e talvolta anche 
di briefing ossia di spunti iniziali da cui partire, 
stabilendo così un rapporto con Marco che mi 
sentirei di paragonare, in termini automobilistici da 
Formula Uno, a quello tra ingegnere-costruttore (lui) 
e pilota-collaudatore-meccanico (io). 
                                                  Valerio Aprea



dal 15 al 18 
gennaio

ABRACADABRA
di Babilonia Teatri

Abracadabra è uno spettacolo di magia, che nasce 
dal nostro innamoramento per la magia. Ci siamo 
immersi nel mondo magico e un passo dopo l’altro 
ci siamo addentrati in tutti i suoi meandri, senza 
mai finire di fare nuove scoperte, di stupirci e 
di entusiasmarci. Abbiamo avvertito il potenziale 
narrativo della magia e abbiamo deciso di dare vita 
ad uno spettacolo dove triks e illusioni diventino 
parte integrante del racconto. Uno spettacolo 
dove le magie non esauriscano il loro valore 
nell’esecuzione, ma assumano significato in relazione 
a quello che accade sul palco. Ad accompagnarci 
in questo percorso iniziatico di scoperta e di 
conoscenza, nostro mentore, è stato Francesco 
Scimemi, che ha fatto della magia comica la sua 
specialità. Quando ci siamo conosciuti ci siamo 
guardati e ci siamo detti che avremmo dovuto 
creare uno spettacolo insieme: che raccontasse la 
storia della magia. La vita, come spesso accade, 
ha deviato il corso delle cose. Francesco ha vissuto 
il lutto della propria compagna e abbiamo pensato 
che il nostro spettacolo potesse diventare un rito, 
magico e teatrale, funebre e vitale. Abracadabra ci 
prende per mano e ci accompagna in territori da 
cui spesso scappiamo. È uno  spettacolo dove la 
magia racconta quello che le parole non sanno dire 
da sole. Abracadabra, grazie ad alcune, iconiche, 
grandi illusioni, sfuma il confine tra vita e morte e 
si fa ponte tra la vita e la morte. Abracadabra si 
chiede che forma si possa dare al dolore. Si chiede 

come sia possibile venire a patti con la malattia. 
Si può guardarla in faccia? È possibile starle a 
fianco? Un lutto va elaborato? Va cancellato? Va 
trasformato? Un lutto va raccontato? I morti possono 
parlare? Niente può nulla contro la morte, se non 
la vita. Ci chiediamo se la frattura tra terra e cielo, 
tra terra e sottoterra possa essere trasformata in 
ponte. Abracadabra è uno spettacolo dove la magia 
si fa evocazione, si fa strumento di collegamento, 
di connessione, di congiunzione. La magia depone 
le sue armi davanti alla vita che si spegne e allo 
stesso tempo ci sorprende ancora una volta e ci 
accompagna oltre la soglia. Dichiara la sua finitezza, 
ma non rinuncia ai suoi segreti per scavare più a 
fondo nell’incomprensibile ovvietà che separa vita 
e morte. La magia qui è una lingua che ci permette 
di nominare l’indicibile e di toccare l’impossibile, 
smette di essere spettacolo per farsi corpo, smette 
di essere numero per farsi racconto, smette di 
essere trucco per divenire sintassi. La magia qui non 
è esibizione di una tecnica ma assume il compito di 
traghettarci con crudeltà e con dolcezza attraverso 
la tempesta della malattia e della perdita. Per 
raccontare questo attraversamento, la voce di chi 
sta in mezzo al guado utilizza tutti i colori: il tragico, 
il grottesco, il poetico. L’ironico, il cinico, il metafisico 
La rabbia, la pace, la depressione. Il realistico e 
l’onirico. Strade, sentieri, emozioni, pensieri che si 
intrecciano e si rincorrono. A cui non è semplice e, 
forse, non è nemmeno corretto, mettere ordine.

con 
Enrico Castellani, Valeria Raimondi,
Francesco Scimemi e Emanuela Villagrossi



20 e 21 
gennaio

WONDER WOMAN
di Antonio Latella e Federico Bellini

Nel 2015, ad Ancona, una ragazza peruviana è 
vittima di uno stupro di gruppo. Le giudici della 
Corte d’Appello chiamate a emettere una sentenza 
decisero di assolvere gli imputati perché la ragazza 
risultava “troppo mascolina” per essere attraente 
e quindi vittima di violenza sessuale.  La Corte di 
Cassazione ha ribaltato il giudizio condannando 
i ragazzi autori dello stupro, eppure rimane nella 
memoria il precedente indelebile di un giudizio 
emesso per ragioni che fanno riferimento all’estetica 
della vittima, come se quella ragazza fosse colpevole 
del proprio aspetto.  Lo spettacolo si muove da 
questa vicenda affidando a quattro giovani donne 
il racconto, immaginato e teatralizzato, del caso 
giudiziario. Vichingo, questo il soprannome con 
cui, nella realtà, era chiamata dai ragazzi la vittima, 
diviene una Wonder Woman contemporanea in lotta 
per ristabilire una verità che viene continuamente 
negata.

Note di regia 
Nello spettacolo, la ragazza vittima di stupro lotta 
per la verità. Come la Wonder Woman dei fumetti 
si batte per la giustizia, ma ogni incontro, dai 
poliziotti di quartiere alle giudici stesse, finisce 
per rafforzare l’idea di una comunità in cui non c’è 
spazio né per la pietà né tantomeno per la giustizia 
stessa. Wonder Woman è un flusso di parole senza 
interruzioni che corre, palpita e a volte quasi 
s’arresta come il cuore della ragazza, sottoposta a 

continui interrogatori, richieste, spiegazioni che la 
violenza subita non può rendere coerenti, logiche 
e senza contraddizioni. Eppure, come la Wonder 
Woman disegnata e creata da William Marston, 
l’eroina di questo racconto teatrale non si darà mai 
per vinta, forte della propria volontà interiore, qui 
metaforicamente simboleggiata dal lazo della verità, 
l’arma che costringe chiunque ne venga avvolto 
a non mentire. Oltre ad aver creato il fumetto 
della super-eroina figlia delle Amazzoni, Marston è 
conosciuto anche per aver brevettato la “macchina 
della verità”: una vita, quella dello psicologo, 
fumettista e inventore, tesa a individuare le storture 
della società cercando di risolvere, se non di 
rimuovere, quel confine spesso troppo arbitrario tra 
verità e menzogna.

Antonio Latella

regia 
Antonio Latella

con 
Maria Chiara Arrighini, Giulia Heathfield 
Di Renzi, Chiara Ferrara e Beatrice Verzotti



dal 12 al 15 
febbraio

ART
di Yasmine Reza

«Il mio amico Serge ha comprato un quadro» 
annuncia Marc, da solo in scena, ad apertura di 
sipario. «È una tela di circa un metro e sessanta 
per un metro e venti, dipinta di bianco. Il fondo è 
bianco, e strizzando gli occhi si possono intravedere 
delle sottili filettature diagonali, bianche». Subito 
dopo Marc viene a sapere dallo stesso Serge che 
il quadro bianco a righe bianche è stato pagato 
duecentomila franchi: cosa che Marc giudica 
grottesca, poiché secondo lui è «una merda». Un 
terzo amico, Yvan – che ha già abbastanza guai 
con i preparativi del suo matrimonio –, non prende 
posizione, venendo accusato dagli altri due di 
pusillanimità e doppiezza. Così, la serata che i tre 
decidono di trascorrere insieme si trasforma in un 
regolamento di conti, in un gioco al massacro: il 
quadro bianco a righe bianche diventa il rivelatore 
da cui affiorano a poco a poco nevrosi, risentimenti 
e rivalità, mentre le parole si fanno sempre più 
velenose, sempre più acuminate, fino a ridurre 
in macerie la fragile impalcatura di un rapporto 
fondato sull’egoismo, la vanità e l’ipocrisia. Yasmina 
Reza, di cui conosciamo la penna affilata e lo 
sguardo chirurgico, tocca in questa commedia 
nera vette di comica crudeltà, si diverte e ci fa 
divertire – perché ridiamo molto, anche se sempre 
più a denti stretti, a mano a mano che da sotto la 
maschera buffa del théâtre de boulevard vediamo 
spuntare la malinconia.

Tradotta in quaranta lingue e interpretata da attori 
quali Jean-Louis Trintignant, Fabrice Luchini, Albert 
Finney, Tom Courtenay, «Art» è la commedia 
francese contemporanea più recitata al mondo.

diretto e interpretato da  
Michele Riondino
e con Daniele Parisi
e Michele Sinisi



28 febbraio 
e 1 marzo

ELEGIA/VIVALDI 
UMANE PASSIONI

ELEGIA

Persone alla ricerca della propria strada e della 
propria identità, accomunate dalla medesima 
inclusione in un periodo storico, in un’epoca come 
quella attuale, che porta vertigine e smarrimento.  
Individui che tracciano nuove traiettorie e che 
ricercano inedite strade per recuperare la propria 
rotta, in un momento di esilio dalla normalità. Un 
racconto di momenti e rapporti perduti, insieme 
alla ricerca, nella propria memoria, di immagini e 
paesaggi che ci erano familiari e di conforto. Un 
viaggio onirico per ritrovare il proprio essere ormai 
smarrito. Una danza corale che ci immerge in un 
vortice di linee e traiettorie che si incontrano e si 
intrecciano, in un apparente caos primordiale fino 
al ritorno della quiete, che porta in sé la scelta di 
abbandonarsi alla speranza ritrovata, in vista di una 
nuova rinascita. Un elogio della cura, del prestare 
attenzione agli altri, amplificato dalle parole tratte 
dalle poesie di Mariangela Gualtieri.

VIVALDI UMANE PASSIONI

Ad ogni creazione, Michele Merola punta più in 
alto, convinto che sia possibile esprimere, in danza, 
gioie, tenerezze, rabbia, attese, pulsioni, tormenti. 
Per il coreografo, restituire il fuoco delle passioni a 
corpi contaminati dalla vita, è, da sempre, conditio 
sine qua non per rappresentare il senso dell’esistere 

sulla Terra. Ed è nelle pagine dei grandi compositori 
che Merola ama ricercare prospettive, simmetrie, 
assonanze tra l’umano sentire e la musica. Nasce da 
questa volontà l’incontro con Antonio Vivaldi, per 
una nuova produzione dove “il rapporto tra musica 
e movimento fa la parte da leone”, dice Merola. 
Alcuni degli spartiti più noti del compositore si 
specchiano nei percorsi di Merola: i concerti per 
violino La Follia, L’Inquietudine, L’Estro Armonico, 
Il Favorito esprimono al meglio i sentimenti che 
scandiscono la vita di ognuno. Di fronte a questa 
grazia suprema, al vortice di intensità sonore e 
ricchezza di timbri, Merola pigia l’acceleratore 
delle dinamiche di movimento per sviluppare 
riflessioni nuove. Da “atleta del cuore”, e dei suoi 
anfratti più segreti, il coreografo visualizza quei 
temi con intimo coinvolgimento e taglio fortemente 
contemporaneo, li scolpisce in danza e nell’aria con 
la stessa passione e lo stesso furore dettati dalle 
note. Alimentato dalle due Arti, il dialogo che si 
crea, intenso, equilibrato per bilanciamento di forze, 
arricchisce e nutre l’immaginario dello spettatore 
per complessità e ricchezza compositiva. È un gioco 
a scacchi nel quale musica e corpi si inseguono, 
si affrontano, si accavallano, in una dinamica 
rappresentativa che il connubio rende ancora più 
intensa.

coreografie
Enrico Morelli e Michele Merola

musiche 
Frédéric Chopin, Giuseppe Villarosa 
e Antono Vivaldi



dal 19 al 22 
marzo

LA CLASSE
UN DOCUPUPPETS PER 
MARIONETTE E UOMINI
di Fabiana Iacozzilli

La classe è un docupuppets con pupazzi e uomini. 
È un rito collettivo, in bilico tra La Classe morta di 
Tadeusz Kantor e I cannibali di George Tabori, in cui 
gli adulti, interpretati da pupazzi realizzati da
Fiammetta Mandich, rileggono i ricordi di un’infanzia 
vissuta nella paura di buscarle. Una storia che 
Fabiana Iacozzilli fa nascere dai ricordi delle 
scuole elementari all’istituto “Suore di carità” e in 
particolare da quelli legati alla sua maestra, Suor 
Lidia.
Questi ricordi/pezzi di legno si muovono senza 
pathos su tavolacci che rimandano a banchi di 
scuola, ma anche a tavoli da macello o a tavoli 
operatori di qualche esperimento che fu. Tutto 
intorno, silenzio. Solo rumori di matite che 
scrivono e compagni che respirano. I genitori sono 
solamente disegnati su un cadavere di lavagna 
ma poi ben presto cancellati. Nel silenzio dei loro 
passi, questi corpicini di legno si muovono nel 
mondo terrorizzante di Suor Lidia, unica presenza 
in carne ed ossa che sfugge alla vista di pupazzi 
e spettatori. In questa ricerca di pezzi di memorie 
andate emerge il ricordo in cui Suor Lidia affida 
a Fabiana la regia di una piccola scena per una 
recita scolastica decidendo, forse, insieme a lei, la 
vocazione della sua alunna.

collaborazione alla drammaturgia  
Marta Meneghetti, Giada Parlanti, 
e Emanuele Silvestri

performer 
Michela Aiello, Andrei Balan, 
Antonia D’Amore, Francesco Meloni 
e Marta Meneghetti

scene e marionette 
Fiammetta Mandich



dal 26 al 29 
marzo

LA SIGNORA 
DELLE CAMELIE
liberamente tratto dal romanzo di 
Alexandre Dumas figlio

Tutti ricordano La Traviata di Giuseppe Verdi. La più 
famosa cortigiana parigina per amore
di un ragazzo di buona famiglia decide di cambiare 
vita e abbandonare lusso e trasgressioni. Ma 
la società, che mal vede l’integrazione di una 
prostituta, rende questo amore uno strazio, fino alla 
morte di lei. L’opera di Dumas, che ha creato uno 
dei topos femminili più intensi dell’800, riprodotto 
in balletti, spettacoli e film, è un romanzo di 
straordinaria brutalità sociale.
La cronaca impietosa di un omicidio sociale, in 
cui la violenza classista e moralista, immersa in 
condimenti stucchevoli e sentimentali, è travestita 
da romanticismo. Una storia che racconta una 
collettività disgustosa – forse persino oltre le 
intenzioni coscienti dell’autore – ispirata ad un caso 
di cronaca dell’epoca, e che continua a toccarci 
ancora oggi più di quanto vorremmo.

drammaturgia e regia
Giovanni Ortoleva
dramaturg 
Federico Bellini

con
Gabriele Benedetti, Anna Manella, Alberto 
Marcello, Nika Perrone e Vito Vicino



dal 9 al 12 
aprile

ANNA CAPPELLI
di Annibale Ruccello

“Il perdono e la carità implicano l’accettazione 
totale della natura umana, che include il crimine, 
che non è altro che una grande concentrazione di 
sofferenza”. Angelica Liddell

Un testo che si interroga sul ruolo della donna nel 
tempo. L’indipendenza, la prospettiva di futuro, 
la solitudine, la mancanza di mezzi e di risorse. 
Con umorismo pungente e assurdo questa pièce 
ci conduce attraverso i labirinti della mente di un 
personaggio inconsueto, pieno di contraddizioni. 
Commovente e imbarazzante allo stesso tempo. 
Ciascuno di noi potrebbe conoscerla, incrociarla 
nella propria vita; ma potremmo anche essere
lei. Sentirci così impotenti da prendere le 
decisioni peggiori. Un gioiello teatrale sul corpo di 
un’attrice unica, Valentina. La sua sensibilità, la sua 
immaginazione e l’infinita delicatezza del suo humor 
daranno a questo testo una impronta unica e piena 
di aria fresca. Una proposta molto netta: questa 
donna, il pubblico, e la vita in mezzo a loro. Lo 
humor e la tragedia mischiati. Quel sorriso doloroso 
che ci attraversa e non ci lasciaindifferenti. 

Claudio Tolcachir

L’incontro tra il regista drammaturgo argentino 
Claudio Tolcachir e l’attrice Valentina Picello è 
avvenuto grazie a “Edificio 3. Storia di un intento 
assurdo”, spettacolo scritto e diretto da Tolcachir e 
nato al Piccolo Teatro di Milano durante la pandemia 

nel 2020. Un incontro artistico e umano che ha 
dato vita ad uno spettacolo magnifico e ad un 
personaggio straordinario.
Claudio Tolcachir dice dell’attrice: “Valentina ha 
dato al personaggio di Monica di ‘Edificio 3’ tutte 
le emozioni e i pensieri che avevo pensato per lei, 
arricchendola del suo carattere molto peculiare. Ho 
pensato a lei quale interprete ideale per questo 
monologo potente di un autore napoletano che fino 
a poco tempo fa non conoscevo, Annibale Ruccello, 
di cui ora desidero leggere ogni cosa”.
La scena affaccia sulle macerie di una vicenda 
che continuamente ritesse se stessa, «in un vago 
altrove, tra il Vero e l’immaginario» dove – nelle 
parole di Nathaniel Hawthorne – «possono entrare 
gli spettri senza terrorizzarci»; dove «una forma 
amata un tempo ma ora scomparsa, se ne sta lì 
[…] con un aspetto che ci lascia incerti a dubitare 
se stia tornando da molto lontano o se non si sia 
mai veramente staccata dal suo posto accanto al 
nostro fuoco». Nel progetto scenografico per Anna 
Cappelli, la materializzazione di un passato
traumatico ricompone in modo frammentario e 
assurdo l’apparizione di ciò che è andato perduto, 
riconoscendo al ricordo la legittimità di plasmare 
anche ciò che potrebbe non essere mai davvero 
esistito. 

Cosimo Ferrigolo

con 
Valentina Picello

regia
Claudio Tolcachir
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Si dice che la storia dell’arte sia cominciata nelle caverne del Paleolitico. Un po’ presto perché qualcuno 
potesse vederli all’opera e raccontare la vita vera di quegli esseri quasi umani, autori dei primi graffiti 
finiti sotto la tutela dell’Unesco. Oggi, esseri postumani hanno ripreso di gran lena a istoriare facciate 
di palazzi e addirittura di chiese e purtroppo sappiamo molte cose di loro e del loro lavoro perché ci 
vengono raccontate come fossero persone e fatti di assoluto interesse. Nelle grotte di migliaia di anni fa, 
quando sulla roccia si incidevano figure e scene del travaglio quotidiano, entrate e uscite dalle chiese, 
dai castelli, dai palazzi reali e dai musei, infine arrivate dalle strade ai grattacieli e alle cattedrali su cui si 
incollano di nuovo immagini che rimandano a vite di altri più o meno celebri per specchiarci nelle loro 
fantasiose avventure, delle opere d’arte oggi come oggi è come se si fosse perso il senso, tant’è che ormai 
tutti ritengono di avere il diritto e la possibilità di essere coinvolti senza troppo impegno nel grande 
gioco della contemporaneità. Come se niente fosse, anzi come se il niente e il tutto fossero la medesima 
cosa. È davvero così? O ci fu un inizio lontanissimo e c’è stata una fine vicinissima, per dirla alla buona 
con Hegel? La tesi che metteremo in scena a teatro con testi, immagini e personaggi presi dalla realtà 
non è definitiva, si limita a dichiararsi probabilista. Se la Storia, la grande storia, è davvero finita, forse 
possiamo provare a raccontare e a spiegare le storie dell’arte, alcune storie, quelle che ci riguardano 
da più vicino, un po’ come facevano quelli che si nascondevano nelle caverne agli albori dell’umanità. 
Racconteremo cioè le storie che ci hanno dato da vivere e ce ci hanno impegnato e sorpreso nei luoghi 
e con le persone che ci è piaciuto frequentare. Alcuni soggetti del mondo dell’arte, artisti, curatori, 
critici, storici, galleristi, sono indimenticabili, altri sarebbe bene dimenticarli al più presto. La speranza 
però è che le future generazioni prendano una strada finalmente diversa e comincino daccapo come 
fecero nel bene e nel male i protagonisti del secolo che abbiamo alle spalle, perché solo così potranno 
dare forma a una vita che sia completamente loro e magari anche di qualche interesse per noi che 
ormai desideriamo solo guardare, criticare e sparlare.

il calendario degli incontri sarà disponibile 
online da settembre 2025

STORIE DELL’ARTE
Ciclo di incontri dedicato all’Arte Contemporanea

a cura di Eduardo Cicelyn



Rassegna Nuove Sensibilità - seconda edizione

Il Teatro Nuovo conferma il suo impegno nella promozione della drammaturgia emergente presentando 
la seconda edizione della Rassegna Nuove Sensibilità. Questa iniziativa crea un ponte sinergico con i 
prestigiosi premi Nuove sensibilità del TPC e il  Premio Leo De Berardinis del Teatro di Napoli, offrendo 
nuove opportunità di visibilità e circuitazione alle produzioni vincitrici.
La rassegna si articolerà in una serie di appuntamenti dedicati alla giovane drammaturgia contemporanea.

In evidenza:
 * “C’ERA UNA VOLTA MANUALE DI SOPRAVVIVENZA PER IMMAGINI” di Noemi Francesca
   * Testo premiato dalla Nuove Sensibilità 2024
   * Selezionato dal Teatro Stabile per il Premio di Produzione Leo De Berardinis
 * “ASSETATI” di Davide Pascarella
   * Premiato dal Leo De Berardinis
   * Scelto dal Teatro Pubblico Campano per la propria programmazione
La rassegna prevede inoltre ulteriori appuntamenti volti a valorizzare ulteriormente la drammaturgia 
emergente.

6 dicembre 2025
C’ERA UNA VOLTA manuale di sopravvivenza per immagini 
testo e regia Noemi Francesca / con Michelangelo Dalisi e Noemi Francesca
produzione Teatro di Napoli – Teatro Nazionale

ll progetto C’era una volta è il progetto scelto, nell’ambito della collaborazione tra i Premio Leo de Berardinis, promosso dal Teatro 
di Napoli e Nuove Sensibilità 2.0 promosso dal Teatro Pubblico Campano. Noemi Francesca nelle sue note racconta che: C’era 
una volta manuale di sopravvivenza per immagini è il tentativo di evocare lo spegnersi di uno sguardo sul mondo, è la soggettiva 
di un uomo nella fase terminale della sua vita, alle prese con la veglia di parenti e amici, con gli ultimi sorrisi, gli ultimi saluti, gli 
ultimi sguardi, appunto. L’incombenza della fine sradica in questa vicenda la linearità del tempo, percepito qui come una parentesi 
nel tempo ordinario, come un in più di tempo, un in più di vita, dove il passato riemerge nella radicalità di un’eco ancora presente, 
in una forma mitica, in un’indeterminatezza che suggerisce la lontananza dal mondo concreto della realtà di tutti i giorni. Lo 
spettacolo si dispiega “come fosse” un film che al suo interno recupera il linguaggio privato del filmato di famiglia e lo fa reagire con 
la funzione pedagogica e identitaria del mito, di quel particolare mito che non vuole insegnare nulla ma dai cui sempre si impara 
qualcosa: la fiaba. “C’era una volta, in un certo paese, mille anni fa o forse più, al tempo in cui gli animali parlavano ancora”.

data in via di definizione
ASSETATI
di Wajdi Mouawad / regia e spazio scenico Davide Pascarella
con Davide Pascarella / dramaturg e assistente alla regia Alessandro Businaro
produzione Teatro di Napoli – Teatro Nazionale

Il progetto Assetati curato da Davide Pascarella è vincitore della terza edizione del Premio Leo de Berardinis per artisti e 
compagnie under 35.
È il 1991. C’è un ragazzo che si chiama Murdoch che una mattina si sveglia parlando e non smette più. C’è una ragazza che si 
chiama Norvège che piange di orrore e si è chiusa in camera perché ha un mostro nella pancia. C’è un uomo che si chiama Boon, 
è un antropologo forense, ha appena trovato due cadaveri congelati sul fondo di un fiume: sono abbracciati da così tanto tempo 
che i corpi si sono fusi l’uno nell’altro. Questi personaggi si alternano senza mai esistere insieme sulla scena. Sono in tempi e in 
spazi diversi. Corrono paralleli scappando l’uno dall’altro. Eccoli qui allora, in scena, tutti e tre in un solo corpo, il mio. In uno spazio 
senza definizioni, in un limbo, tra la vita e la morte, tra la realtà e l’invenzione. Sospesi tra i documenti e gli oggetti di chi esiste, 
e il mondo-microcosmo di chi appartiene solo a un «universo poetico». Questi personaggi sono assetati, così dice Mouawad. Ma 
questa sete non è solo quella sete bella, la sete di vita, che li pervade: è anche la sete, la Crave di Sarah Kane, che ti corrode. Una 
sete per cui si muore. E morire di sete è terribile. Assetati parla di sentirsi dilaniati dal dolore che sentiamo, parla della bruttezza 
che mangia vivi gli esseri umani e della bellezza che li salva. Parla dell’adolescenza che illumina la vita. Parla di smettere di 
credere ai propri sogni finché quei sogni non ti vengono a cercare e ti chiedono il conto di non averli sognati abbastanza forte. 
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