
 

GLI SPETTACOLI SELEZIONATI 
 

 

 
ADIOS 

Testo Simon Waldvogel e Matteo Luoni 

Regia Simon Waldvogel 

Con Federica Carra, Camilla Parini, Camilla Pistorello, Carla Valente 

Scene Giulia Breno 

Luci Matteo Crespi 

Video Francesco Bonasia, Fabrizio Narcisi 

Assistente Gianpiero Pitinzano 

 

Adios, progetto artistico di Simon Waldvogel e Matteo Luoni, parla degli invisibili: fratelli e sorelle, 

parenti e amici di persone portatori di handicap. Il processo creativo ha interessato la condivisione 

di una drammaturgia che dal materiale autobiografico di Waldvogel si è poi intrecciata con una 

ricerca testuale su autori quali Bouchard, Lagarce, Benni. La drammaturgia di materiali è stata poi 

consegnata a tre attrici e una danzatrice; a una scenografa e a una coppia di videomaker. 

Attraverso le narrazioni di ognuno, Adios ha preso forma come lavoro collettivo: attraverso una 

famiglia, molte famiglie. 

 



 

 
 

IL BACIAMANO 

di Manlio Santanelli 

regia Domenico Onorato 

con Roberta Lidia De Stefano, Edoardo Sorgente 

scene e costumi Giancarlo Gentilucci 

luci Daniela Vespa 

foto di scena Paolo Porto 

organizzazione Tiziana Irti 

residenza Teatro Nobelperlapace- produzione Arti e Spettacolo 

 

Il baciamano è la storia di Janara, una lazzara che durante la rivoluzione partenopea del 1799 ha un 

arduo compito: deve cucinare un giacobino prima che suo marito rientri e la vessi con le sue 

violenze. Ma la pietanza umana, il giacobino, è un vero Gentiluomo che è capace di condurla in zone 

dell’animo umano che la povera Janara non aveva mai avuto la gioia di frequentare. 

Tutto diventa ancora più complicato quando Janara si rende conto che non ha una pentola 

abbastanza grande per cucinare il malcapitato e l’ora di rientro del marito violento è sempre più 

vicina... 

Note di regia. 

Il baciamano è prima di tutto un racconto di solitudini.  Janara è una donna rassegnata alle violenze 

quotidiane di suo marito, madre di una prole che allo stesso tempo la esaspera ed è il suo unico 

motivo di vita. Il Gentiluomo è un idealista che ha perso tutti i suoi compagni lottando in nome di 

un ideale. Due personaggi opposti e avversi, che tentano di incontrarsi nel terreno comune della 

loro disperazione. 

Il baciamano parla anche dell’importanza del narrare: è raccontandosi delle storie che i due 

personaggi riescono a cambiare, a trasformarsi, e avvicinarsi l’uno all’altra.  

Abbiamo cercato una messinscena sintetica: pochi oggetti e palcoscenico quasi nudo, perché ciò 

che manca si possa immaginare. È grazie all’immaginazione che i personaggi riescono per un attimo 

a salvarsi, e a fare quello che ogni spettatore può fare di fronte a una bella storia: sentirsi meno 

solo. 



 

 

 
 

ESEMPLARI FEMMINILI 

di e con Francesca Penzo e Tamar Grosz 

Idea – Coreografia – Performance Francesca Penzo, Tamar Grosz 

Musiche Clèment Destephen 

Luci Giulia Pastore 

Scene Eva Karduck 

Costumi Gabriella Stangolini 

Consulenza artistica Matan Zamir 

Voce narrante Barbara Granato 

Produzione Fattoria Vittadini e START - Interno 5 coproduzione NEXT / Regione Lombardia 

sostegno Ministero dei beni e delle attività culturali e del turismo e del Comune di Milano. 

 

Esemplari Femminili è il risultato finale di un processo di ricerca iniziato dalla collaborazione tra 

Francesca Penzo, coreografa e performer Italiana e Tamar Grosz coreografa e performer Israeliana 

che due anni fa hanno iniziato ad investigare sul tema della donna e della femminilità. 

L'intento era quello di offrire uno sguardo personale sul tema ma anche uno sguardo che potesse 

essere universale e riferirsi in modo chiaro e poetico ad un pubblico sia maschile che femminile. 

Tale processo ha visto una prima tappa nella versione breve dal titolo “Why are we so f**ing 

dramatic?”. 

A questa versione breve è seguito un ampliamento, una necessità di approfondimento, 

un'indagine meditata sul tema che ha permesso la creazione di una nuova versione, proposta ora 

nella sua forma compiuta. 

Il lavoro nasce dalla volontà di comprendere i diversi aspetti che arricchiscono il genere femminile 

e cosa significhi per due donne essere tali all'interno della società contemporanea.  

 

 



 

 
 

GENESI pentateuco #1 

di Chiara Boscaro 

drammaturgia e regia di Marco Di Stefano 

con Valeri Sara Costantin 

musiche di Lorenzo Brufatto eseguite da Il canto sospeso 

scene di SCANTINATO AKME 

traduzioni di Giovanni Daminelli 

progetto La Confraternita del Chianti 

produzione A.i.d.a. - Associazione Interdisciplinare delle Arti e Associazione Culturale K. 

in collaborazione con Teatro Verdi – Teatro del Buratto Dot Spot Media Productions (Bucarest) 

vincitore Premio ENDAS “Teatro... Voce della società giovanile” 2017 

menzione speciale Premio Sonia Bonacina 2016 

finalista Premio internazionale “Il Teatro Nudo” di Teresa Pomodoro 2015 

 

Nella Genesi si narra della Torre di Babele, il momento in cui gli uomini hanno smesso di capirsi ma 

sono nate tutte le lingue del mondo. La nostra “Genesi” è un monologo incentrato sul linguaggio. Il 

primo compito del primo uomo è quello di dare un nome a tutto: gli animali, le piante, gli astri, il 

sopra, il sotto, il solido e l’invisibile. È un'ambizione puramente umana quella di sentirsi parte di un 

mondo riducibile in particelle che stanno in uno sguardo, in una parola. All’episodio di Babele ci 

ispiriamo per raccontare l'esperienza di una donna all'arrivo in una città “cosmopolita”, dove, se 

non si parla una lingua comune a tutti, è facile restare ai margini. Dove, se non supera un esame di 

conoscenza della lingua ignota, la donna potrebbe essere costretta a rinunciare a una nuova vita 

per lei e per la creatura che porta in grembo. Ma dove è anche possibile trovare un modo diverso 

di comunicare con gli altri. L’identità del personaggio è lasciata volutamente celata. Potrebbe 

essere una donna arrivata in Italia con un barcone, potremmo essere noi. 

Dare un nome alle cose significa creare il proprio spazio scenico su una grande lavagna. Dare un 

nome alle cose significa trovare le parole giuste per questa storia. Parole che abbiamo voluto 

tradurre in Esperanto, la lingua della pace, una lingua seconda per tutti. Perché non è la lingua ad 

essere ostile, ma l’uso che se ne fa. 



 

 

 
 

SOGLIOLE A PIACERE 

Monologo tragico della durata di 50 minuti circa 

Scritto e interpretato da Gloria Giacopini 

Regia di Gloria Giacopini e Valeria Tomasulo 

Video di Valeria Tomasulo 

 

 “Con il nome comune Sogliola si indicano alcune specie di pesci d'acqua salata la cui evoluzione li 

ha portati alla postura sdraiata su un fianco.” Un giorno ho deciso di andare contro natura e di fare 

un’esperienza estrema: ho fatto snorkeling. Stavo quasi per iniziare a muovere un braccio, dopo la 

prima mezzora passata immobile, tutta rattrappita sul bordo dell’acqua che sembravo morta, 

quando sul fondo del mare vedo qualcuno che mi guarda più spaventato di me. Era una sogliola. 

Sdraiata su un fianco come la sua evoluzione ha previsto e con entrambi gli occhi posizionati sul 

lato superiore. Mi fissava come a dire: “Tu mi assomigli”. Ho scelto lei come cornice dei miei 

episodi. È il simbolo perfetto di una vita passata a nascondersi sul fondo del mare 

 

 

 

 

 



 

 

 
OTELLO UNPLUGGED 
Uno spettacolo di e con Davide Lorenzo Palla 
Musiche e accompagnamento dal vivo Tiziano Cannas Aghedu 
Traduzione e adattamento Tournée da Bar 
Regia Riccardo Mallus 
Produzione Tournée da Bar / Ecate Cultura 
 
Lo spettacolo prende vita da una considerazione: tutti conoscono per sentito dire il geloso Otello, 
ma forse non tutti possono dire di conoscere veramente la storia del grande combattente moro, 
che dopo essere stato circuito dal diabolico Iago arriva ad impazzire di gelosia e ad uccidere la 
bellissima e cara Desdemona, che tanto amava. 
Come è potuto succedere? 
È proprio questa la domanda da cui è iniziato il nostro lavoro di riscrittura del classico e a cui 

abbiamo cercato di rispondere raccontando la storia nel più semplice dei modi e con i mezzi 

semplici ma potentissimi che abbiamo a disposizione: il racconto, la fantasia e l’immaginazione. Lo 

spettatore è accompagnato ad immaginare eventi, dettagli e particolari di uno spettacolo che non 

c’è. Un cantastorie contemporaneo porta la fantasia dello spettatore a volare libera nello 

sconfinato mondo dell’immaginazione, interpreta tutti i personaggi, recita i versi di Shakespeare e 

subito dopo torna a raccontare la storia rivolgendosi direttamente alla platea. Il classico viene 

agito, raccontato e illustrato in un turbinio di situazioni e di atmosfere sempre nuove, evocate di 

volta in volta dalle musiche eseguite dal vivo da un musicista che da solo fa il lavoro di 

un’orchestra suonando fisarmonica, violino, strumenti a fiato ed utilizzando una loop-station per 

creare atmosfere sonore sempre nuove. Il repertorio musicale di riferimento è quello delle bande 

di paese: marce funebri e marce di festa che accompagnano la fantasia del pubblico durante tutta 

la storia per arrivare al tragico, e disperatissimo, gran finale. 



 

 
LONTANO BLU 

di Ignacio Gomez Bustamante in collaborazione con gli attori 

con Manuela de Meo e Pietro Traldi 

regia Ignacio Gómez Bustamante, Nelson Valente 

costumi Carolina Cantelli 

musiche originali Ignacio Gómez Bustamante 

produzione Sementerie Artistiche e Banfield Teatro Ensemble 

 

La nascita e la morte sono costanti ineludibili della nostra esistenza. Paradossalmente sono anche i 

due più grandi misteri. Non sappiamo niente del nostro concepimento né del momento della 

nostra nascita: le uniche informazioni che possiamo avere vengono dai racconti di altri, ma dalla 

nostra memoria non possiamo aspettarci nulla... Allo stesso modo passiamo la vita chiedendoci 

come sarà la nostra morte senza mai poter dare una risposta. Lontano blu, ambientato durante 

una prova teatrale, sviluppa questi temi attraverso diversi linguaggi espressivi, dal surreale al 

drammatico. Uno spazio dove il confine tra la scena e la realtà si mescola creando un’atmosfera 

poetica che attraversa l’ironia, il ricordo, la paura e la conciliazione. 

  



 

 

 

 
 
HOMICIDE HOUSE 
di Emanuele Aldrovandi 
con Luca Cattani, Cecilia Di Donato, Marco Maccieri, Valeria Perdonò 
scene Antonio Panzuto 
costumi Francesca Dell’Orto 
luci Fabio Bozzetta 
aiuto regia Pablo Solari 
regia Marco Maccieri 
produzione BAM Teatro / MaMiMò 
 

Homicide House, testo vincitore del 10° Premio Riccione “Pier Vittorio Tondelli”, è una parabola 

eloquente sui pericoli della nostra società. L’interrogativo che ci poniamo è: dopo l’illuminismo e la 

rivoluzione tecnologica l’uomo continuerà a “plastificarsi” o troverà dentro di sé ancora una piccola 

scintilla di sincerità e di autenticità? Il coraggio e la bellezza di esprimere le proprie debolezze ed 

emozioni sono la nostra vera natura oppure rappresentano accessorie implosioni in un mondo 

costruito sempre più artificialmente? Scene e costumi metteranno in risalto questo conflitto 

insanabile: natura-cultura, dove per cultura si intende l’afflato asettico. I due personaggi 

inesorabilmente “plastificati” sono Tacchi a Spillo e Camicia a Pois, che Aldrovandi chiama coi nomi 

dei loro indumenti, simbolo di una mutazione già avvenuta dello spirito; i loro antagonisti, Uomo e 

Donna, quasi Adamo ed Eva, rappresentano simbolicamente l’importanza del sentimento e della 

condivisione, che un vecchio debito di passione, come uno scheletro nell’armadio taciuto per anni 

e rappresentativo di una delle nostre tante debolezze, innesca l’avvenimento di partenza di tutta la 

pièce. Credere nel potere di calcolo e controllo del nostro cervello oppure credere nella forza 

invisibile di ciò che sentiamo? Come affrontare una scelta? E soprattutto, perché la paura è sempre 

nostra compagna quotidiana di viaggio? 

 

 

 



 

 

 

 

 

NEW HORIZON 

concept, regia e coreografia Francesco Marilungo 

con Francesco Marilungo, Alice Raffaelli 

assistenza alla regia Francesco Napoli 

suono e luci Francesco Marilungo 

collaborazione al disegno luci Gianni Staropoli 

video Chiara Caterina, Francesco Marilungo 

 
coproduzione Karamazov Associati, Open Latitudes Network (Latitudes Contemporaines, Vooruit, L’Arsenic, Body/Mind, 

Teatro delle Moire/Danae Festival, Sin Arts Culture, le phénix, MIR Festival, Materiais Diversos) con il supporto 

di Culture Programme UE in collaborazione con Compagnia di danza Enzo Cosimi, Sin Arts and Culture Center, Officina 

LachesiLAB, ACS Circuito Abruzzo Spettacolo, Kilowatt Festival - Progetto vincitore del Bando Mind the Gap e Open 

Latitudes 

Nel 2029 la sonda sviluppata dalla NASA per l’esplorazione di Plutone e le sue lune abbandonerà il 

sistema solare portando con sé un messaggio costituito da immagini e suoni, breve autoritratto 

dell’uomo e della Terra destinato ad eventuali forme di vita extraterrestri. La navicella proseguirà il 

suo moto anche quando la specie umana sarà estinta e diverrà unica traccia a testimoniare l’antica 

esistenza nel Sistema Solare di una forma di vita intelligente; l’essere umano cerca di valicare i 

confini biologici, di avvicinarsi al concetto di eternità e infinito lasciando nel cosmo un’impronta 

indelebile della propria esistenza. Lo spettacolo prende spunto da questa operazione promossa 

dalla Nasa, per portare avanti una riflessione sulla condizione esistenziale dell’uomo 

contemporaneo, sul suo continuo bisogno di confronto con l’Assoluto, con una dimensione sacrale 

sempre latente. Una danza minimale costruita su un attento uso del corpo e della luce che crea un 

luogo di grande suggestione, un continuo dialogo tra luce, spazio e i corpi dei due performer. 

 

 

 



 

 

 

TESTASTORTA – la storia inventata 

Drammaturgia di Tobia Rossi 

tratto dal romanzo Testastorta di Nava Semel 

Regia di Manuel Renga 

con Alessandro Lussiana e Valeria Perdonò 

Produzione Chronos3. 

Una favola per adulti sospesa tra Fantasia e Storia che racconta – attraverso lo sguardo sognante e 

spietato di un bambino – gli orrori della guerra, i buchi neri della nostra coscienza 

collettiva. Tommaso ha nove anni quando viene adottato da due donne bizzarre e selvatiche, una 

madre e una figlia con un passato turbolento e qualche segreto che abitano una fatiscente cascina 

in mezzo alla campagna. Siamo nell’Italia del Nord, nel pieno della Seconda Guerra Mondiale. 

Presto Tommaso si rende conto che nella soffitta, c’è nascosto qualcosa. O qualcuno. Forse una 

principessa prigioniera? La fantasia di Tommaso si scatena, si lancia in improbabili esplorazioni e 

investigazioni, fino a far emergere una sconvolgente verità che lo riguarda da vicino, più di quanto 

egli non creda…  

Una drammaturgia fluida, che mescola l’io narrante alle situazioni del testo e consente di viaggiare 

liberamente nel tempo e nello spazio, assumendo di volta in volta il punto di vista dei diversi 

personaggi, per raccontare questa storia così unica e così universale. Si tratta di un racconto, una 

“mistery story”, una fiaba che mette in luce alcuni buchi neri della nostra storia, eventi che la 

mente vuole dimenticare, vuole epurare perché troppo dolorosi, che invece devono restare 

indelebili, marchiati a fuoco, perché i diritti fondamentali degli esseri umani non vengano mai più 

calpestati, anche se i recenti avvenimenti di cronaca lascerebbero pensare il contrario.  

Abbiamo deciso di raccontare la storia di un bambino usando lo strumento della fantasia che 

deforma, innalza, distrugge, impreziosisce senza rispondere a leggi razionali.  

La narrazione sarà musicale: musica che dà speranza ai personaggi, copre i cattivi pensieri, che 

permette di sopportare la reclusione, permette di salvarsi dalla follia. Quali mosse faranno i nostri 

personaggi per salvare le loro anime dalla guerra? Quanto ci si può spingere per farlo?  
 

 



 

 

 
 
DOPODICHE’ STASERA MI BUTTO 
di Generazione Disagio 

di e con Enrico Pittaluga, Graziano Sirressi, Andrea Panigatti, Luca Mammoli 

regista e co-autore Riccardo Pippa 

consulenza scene e costumi Margherita Baldoni 

luci Max Klein 

disegni Duccio Mantellassi 

produzione Proxima Res  

Si ringraziano: Adele Pellegatta per la voce fuori campo, Carlo Bassetti per la canzone di chiusura 

e ZAM Milano 

Spettacolo vincitore del concorso nazionale ROMA PLAYFESTIVAL 1.0 2015 // Spettacolo vincitore del BANDO TEATRO 

OFF ARTIFICIO 2015 // Spettacolo vincitore del BANDO “LE CITTA' VISIBILI”, III edizione, RIMINI 2015 // Record di 

incassi e presenze di pubblico al TORINO FRINGE FESTIVAL 2014 // Spettacolo vincitore del concorso GIOVANI REALTA' 

DEL TEATRO 2013 // Menzione speciale della giuria al premio SCINTILLE 2013 di asti teatro 35 // Menzione speciale 

della giuria al premio nazionale INTRANSITO – teatro Akropolis 2013  

 

"Lo sappiamo che la vita è dura, che c'è crisi, che c'è lo spread. 
E allora? Dopodiché? Cosa vogliamo fare? 
Un nuovo partito che entra in Parlamento? 
La rivoluzione? Morire per difendere un albero in Val Susa? 
No! 
E allora ci rimane il suicidio? Si! Ma per ridere! 
Gioca anche tu a Dopodiché: riversa i tuoi problemi su un personaggio del gioco e portalo al 
suicidio. I tuoi problemi moriranno con lui e la mattina dopo il tuo quotidiano cucchiaino di merda 
sarà più dolce. Dopodiché: l'emozione di vincere, perdendo la vita!" 
Sul palco quattro profeti del Disagio-Pensiero addestrano gli astanti alla loro dottrina: arrendersi al 
Disagio, riconoscerlo, accettarlo e coltivarlo attraverso il loro ultimo prodotto pedagogico, il gioco 



 

in scatola Dopodiché. 
Dopodiché è un gioco dell'oca al contrario dove un laureando, un precario e uno stagista, aiutati 
dal pubblico, devono avanzare sul tabellone, destreggiandosi tra caselle “imprevisto” e difficili 
prove di distrazione, disillusione e disinteresse, verso l’ambita casella finale, la casella “suicidio”. 
I disagi generazionali prendono forma in un gioco paradossale: le nostre pedine lottano per 
accrescere il proprio Disagio, lo difendono e lo praticano con disciplina, costanza e consapevole 
perseveranza. 
Nello spettacolo rappresentiamo l'attitudine autolesionista della nostra generazione, l’inerzia 
iperattiva, il confortevole precariato, la condivisione in solitaria e la nostra pubblica intimità, si ride, 

insomma, di come siam bravi a scavarci la fossa. 

 

 
 
TRILOGIA SULL’IDENTITÀ 
Compagnia The Baby Walk 

Liv Ferracchiati (regista/autore/attore), 

Greta Cappelletti (dramaturg/autrice/attrice) 

Laura Dondi (coreografa/costumista /attrice) 

Linda Caridi (attrice), 

Chiara Leoncini (attrice) 

Stella Piccioni (attrice) 

Alice Raffaelli (attrice/danzatrice) 

Luciano Ariel Lanza (danzatore),  

Lucia Menegazzo (scenografa/fotografa di scena) 

Giacomo Marettelli Priorelli (light designer/attore) 

Giacomo Agnifili (sound designer) 

Andrea Campanella (videomaker) 

In coproduzione con: Centro Teatrale MaMiMò, Teatro Stabile dell’Umbria e Campo Teatrale 

Milano. 



 

                                              
La Trilogia sull’Identità è un progetto teatrale in tre parti ideato da Livia Ferracchiati e incentrato 

sulla dicotomia tra mente e corpo in fatto di identità di genere. Trattare il tema dell’identità di 

genere significa interrogare la nostra stessa natura di esseri umani. 

Il primo capitolo, Peter Pan Guarda Sotto Le Gonne, descrive il viaggio alla scoperta della propria 

identità da parte di un bambino in un corpo femminile tramite una riscrittura del romanzo di J. M. 

Barrie Peter Pan nei giardini di Kensington. 

Peter ha undici anni e mezzo e lunghi capelli biondi. Wendy ne ha tredici ed è mora. Tra i due 

nasce un’attrazione che non sanno spiegarsi. Tinker Bell, fata senza bacchetta magica, svela al 

bambino la sua vera natura. Peter prende consapevolezza di sé, ma tra i genitori che gli 

rammentano che è una “femmina” e la sua Ombra che gli ricorda di essere “un maschio”, arriva il 

momento della prima mestruazione. Ma come si può crescere in un corpo che non ci rappresenta? 

Scritto da Greta Cappelletti e Livia Ferracchiati (che ne firma la regia) e interpretato da Linda 

Caridi, Luciano Ariel Lanza, Chiara Leoncini, Alice Raffaelli, lo spettacolo è tra i vincitori del Premio 

Giovani Realtà del Teatro. 

Il secondo capitolo, Stabat Mater, esplora le relazioni intime e famigliari attraverso il vissuto di 

Andrea, scrittore e uomo transgender amante delle donne. Andrea ha una fidanzata che vorrebbe 

costruire una famiglia con lui, una psicologa con la quale sta perdendo il punto dell'analisi e una 

madre onnipresente seppur lontana geograficamente: tre madri dalle quali staccarsi per diventare 

un individuo indipendente, non più in cerca di approvazione. 

Lo spettacolo, di Livia Ferracchiati e con da Chiara Leoncini, Stella Piccioni, Alice Raffaelli e, in 

video, Laura Marinoni, ha debuttato al 45° Festival Internazionale del Teatro (Venezia). 

Il terzo capitolo, Un eschimese in Amazzonia, vincitore ex aequo Premio Scenario 2017, pone al 

centro il confronto tra la persona transgender (l’Eschimese) e la società (il Coro), fino ad arrivare al 

paradosso che l’Eschimese si stanca di raccontare sé stesso. Lo spettacolo, ideato e scritto da Liv 

Ferracchiati e di e con Greta Cappelletti, Laura Dondi, Liv Ferracchiati, Giacomo Marettelli Priorelli 

e Alice Raffaelli, ha debuttato presso Teatri di Vita di Bologna a dicembre 2017. 

 

 

 

 



 

 

SULLA MORTE SENZA ESAGERARE 

Associazione Culturale Teatro dei Gordi 

ideazione e regia Riccardo Pippa  

di e con Giovanni Longhin, Andrea Panigatti, Sandro Pivotti, Matteo Vitanza 

scene maschere e costumi Ilaria Ariemme  

disegno luci Giuliano Bottacin  

cura del suono Luca De Marinis  

organizzazione Camilla Galloni, Monica Giacchetto  

co-produzione Teatro dei Gordi e TIEFFE Teatro Milano 

con il sostegno di Regione Lombardia e Fondazione Cariplo - Progetto Next - Laboratorio delle idee 

per la produzione e la distribuzione dello spettacolo dal vivo - Armunia – Campo Teatrale di Milano 

- Centro Artistico Il Grattacielo - Centro Teatrale MaMiMò- Mo-wan teatro - Sementerie Artistiche - 

Concentrica 2016. 

Selezione Visionari Kilowatt Festival e Artificio Como 2016 Vincitore all'unanimità del Premio 

alla produzione Scintille 2015 Premio Nazionale Giovani Realtà del Teatro 2015, indetto 

dall’Accademia d’Arte Drammatica Nico Pepe di Udine: spettacolo vincitore del Premio Speciale, 

Premio Giuria Allievi Nico Pepe e Premio del Pubblico 

L’ultima produzione del Teatro dei Gordi è un omaggio alla poetessa polacca Wisława Szymborska. 
Ideato e diretto dal regista Riccardo Pippa, Sulla morte senza esagerare, affronta il tema della 
morte in chiave ironica e divertente attraverso un uso non convenzionale delle maschere 
(realizzate dalla scenografa Ilaria Ariemme). Le figure si muovono con verità e leggerezza su un 
tessuto drammaturgico originale.  

[..] Chi ne afferma l'onnipotenza è lui stesso la prova vivente che essa onnipotente non è. Non 

c'è vita che almeno per un attimo non sia immortale. La morte è sempre in ritardo di 

quell'attimo. Invano scuote la maniglia d'una porta invisibile. A nessuno può sottrarre il tempo 
raggiunto. 

da Sulla morte senza esagerare. Wislawa Szymborska  

Sulla soglia tra l’aldiquà e l’aldilà, dove le anime prendono definitivo congedo dai corpi, c’è la 



 

nostra Morte. I vivi la temono, la fuggono, la negano, la cercano, la sfidano, la invocano. L’unica 

certezza è la morte, si dice. Ma quanti ritardi nel suo lavoro, quanti imprevisti, tentativi maldestri, 

colpi a vuoto e anime rispedite al mittente! E poi che ne sa la Morte, lei che è immortale, di cosa 

significhi morire? Maschere contemporanee di cartapesta, figure familiari raccontano, senza 

parole, i loro ultimi istanti, le occasioni mancate, gli addii; raccontano storie semplici con ironia, 

per parlare della morte, sempre senza esagerare.  

 

 

 

 

 

 

 

 


