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Stagione serale 

Flesh — 17 e 18 ottobre — di Sophie Linsmaux e Aurelio Mergola — produzione Théâtre Les Tanneurs, Centre culturel 
de Huy, Kinneksbond/Centre culturel de Mamer, la Coop asbl, Shelter Prod., Teatri di Bari— Compagnie Still Life — 
BELGIO

Diaspora, Dove inisce il cielo? — 7 e 8 novembre — drammaturgia Fabio Pisano — regia Caterina Filograno —
con Eno Basha, Brendi Bega, Genti Deçka, Krist Lleshi, Matia Llupa, Trista Lulo, Niada Saliasi — produzione Teatri di 
Bari e Teatro Nazionale di Tirana — ALBANIA

Giulio Cesare o la notte della Repubblica — 21 e 22 novembre — adattamento drammaturgico e riscrittura 
Marco Lorenzi e Lorenzo De Iacovo — regia Marco Lorenzi — con Vittorio Camarota, Yuri D’Agostino, Raffaele 
Musella, Rebecca Rossetti, Francesco Sabatino, Angelo Tronca — produzione A.M.A. Factory — progetto Il Mulino di 
Amleto / A.M.A. Factory

Dell’amore e di altri sbagli — 5 e 6 dicembre — adattamento Riccardo Spagnulo e Giancarlo Visitilli — regia 
Luigi D’Elia e Giancarlo Visitilli — con Luigi D’Elia — produzione Teatri di Bari, Factory Compagnia Transadriatica in 
collaborazione con Inti e I bambini di Truffaut

Mor. Storia per le mie madri — 12 dicembre — di Lucia Raffaella Mariani — con Lucia Raffaella Mariani, Eva Meskhi, 
Eleonora Limongi — produzione TS Produzioni, Teatri di Bari

Fuggire, cadere e altre cose inutili — 16 e 17 gennaio — di Carrozzeria Orfeo — testo Gabriele Di Luca —
regia Gabriele Di Luca e Massimiliano Setti — con Aldo Ottobrino, Massimiliano Setti, Sara Cianfriglia, Sebastiano 
Bronzato, Sara Wegher, Massimo Filoso — produzione TSA Teatro Stabile d’Abruzzo, Teatro Nazionale di Genova, 
Teatri di Bari, Teatro Elfo Puccini, Teatro Biondo Stabile di Palermo

Maro — 30 e 31 gennaio — testo di Guram Jakhutashvili— di Tata Tavdishvili e Tato Geliashvili — produzione 
Tumanishvili Film Actors Theatre di Tbilisi GIFT — Georgian International Festival of Arts — Physical Theatre 
Compagnia HOI — GEORGIA

Di madre in Figlia — 6 e 7 febbraio — di e con Concita De Gregorio —  regia Gaia Saitta — con Eny Cassia 
Corvo e Paola Michelini — produzione Piccolo Teatro di Milano/Teatro d’Europa, Emilia Romagna/Teatro ERT, Savà 
Produzioni Creative, Teatri di Bari

Orgasmo. Prosa dispiaciuta sulla ine del sesso — 13 e 14 febbraio — di Niccolò Fettarappa — con Gianni 
D’Addario, Niccolò Fettarappa, Lorenzo Guerrieri, Rebecca Sisti — produzione Emilia Romagna Teatro ERT/Teatro 
Nazionale, Piccolo Teatro di Milano/Teatro d’Europa, Teatro di Roma/Teatro Nazionale, Agidi, Sardegna Teatro

Flusso — dal 24 al 28 febbraio — testo di Christian Di Furia — regia Lino Guanciale — con Lino Guanciale e 
Gianmarco Saurino — produzione Teatri di Bari, Wrong Child Production, Riccione Teatro

One night at the golden bar — 13 e 14 marzo — di Alberto Cortés — produzione El Mandaíto producciones SL, 
Teatri di Bari — in collaborazione con Teatro Calderón de Valladolid, Junta de Andalucía (Residencias Ágora), Centro 
Condeduque, Graners de Creació — SPAGNA

Fratto_X — 10 e 11 aprile — di Flavia Mastrella, Antonio Rezza — con Antonio Rezza e con Ivan Bellavista — (mai) 
scritto da Antonio Rezza — produzione La Fabbrica dell’Attore / Teatro Vascello, RezzaMastrella



Flesh — 17 ottobre h 21 — 18 ottobre h 18 — esclusiva nazionale — COMPAGNIE STILL LIFE — BELGIO — ideazione e regia
Sophie Linsmaux e Aurelio Mergola — drammaturgia Sophie Linsmaux, Aurelio Mergola, Thomas van Zuylen — interpreti 
Muriel Legrand, Sophie Linsmaux, Aurelio Mergola, Jonas Wertz — mise en espace e movimento Sophie Leso — scene 
Aurélie Deloche — costumi Camille Collin — coproduzione Théâtre Les Tanneurs, Centre culturel de Huy, Kinneksbond/
Centre culturel de Mamer, Coop asbl e Shelter Prod, Teatri di Bari — in collaborazione con Fédération Wallonie-Bruxelles - 
Service du Théâtre, Festival de Liège et 140 — con il sostegno di Théâtre National de Wallonie-Bruxelles, Taxshelter.be, ING, 
Wallonie-Bruxelles International, WBTD e Tax-Shelter du gouvernement fédéral belge — con la partecipazione di Centre des 
Arts scéniques

Con Flesh, composto da quattro brevi racconti per quattro attori e attrici, Sophie Linsmaux e Aurelio Mergola tracciano una 
mappa della carne umana in tutte le sue sfaccettature.
Flesh mette in scena la carne ferita, viva, ma anche tenera e soprattutto in eterna mancanza dell’altro. Radicato al proprio 
corpo nel bene e nel male, l’essere umano è indistinguibile dalla propria carne, incarnazione del suo essere al mondo. Eppure, 
oggi, questo radicamento tende a scomparire.
Da una festa di anniversario di matrimonio a una camera d’ospedale, da un’esperienza di realtà virtuale a una riunione di 
famiglia in un caffè, Flesh è uno spettacolo visivo e non verbale, una favola contemporanea che immerge lo spettatore nella 
profondità della nostra corporeità. Con umorismo e stranezza, la compagnia Still Life ci scuote in modo vivificante: dalle 
nostre carni ferite alle nostre carni vive, non c’è che un passo.

Diaspora, dove finisce il cielo? — 7 novembre h 21 — 8 novembre h 18 — prima nazionale — drammaturgia Fabio
Pisano — regia Caterina Filograno — con Eno Basha, Brendi Bega, Genti Deçka, Krist Lleshi, Matia Llupa, Trista Lulo, Niada 
Saliasi — luci Stefano Bardelli — suono Rona Kastrati — costumi Laedja Hajdari — scene Genc Shkodranis — produzione 
Teatro Nazionale di Tirana — ALBANIA, Teatri di Bari con il sostegno dell’Istituto italiano di Cultura a Tirana

Agosto 1991. Nel porto di Durazzo migliaia di persone si accalcano sulla nave mercantile Vlora per raggiungere l’Italia. I corpi 
occupano ogni spazio disponibile. Si stringono cercando un punto al quale aggrapparsi. Oltre il mare c’è un paese conosciuto 
attraverso le immagini della televisione, le canzoni, i racconti. Un luogo nel quale immaginare una vita diversa. Diaspora, 
Dove finisce il cielo? nasce da una ricerca intorno all’esodo albanese, dall’ascolto di testimonianze e dalle memorie raccolte 
attraverso gli incontri umani. Tra le voci che hanno dato origine al progetto ci sono quelle di alcuni attori del Teatro Nazionale 
di Tirana che hanno vissuto la traversata e il ritorno in Albania. Questo rapporto con l’esperienza delle persone costituisce il 
terreno umano sul quale il progetto si è sviluppato. La scrittura di Fabio Pisano porta al centro del racconto Sose, una donna 
la cui vita è stata attraversata dalla violenza del regime. Il desiderio di partire appartiene alla sua storia più intima: proteggere 
una figlia, sottrarla a una persecuzione che si trasmette da una generazione all’altra, darle la possibilità di crescere senza 
paura.

Giulio Cesare o la notte della Repubblica — 21 novembre h 21 — 22 novembre h 18 — da William Shakespeare
— adattamento drammaturgico e riscrittura Marco Lorenzi e Lorenzo De Iacovo — regia Marco Lorenzi — collaborazione 
artistica Barbara Mazzi, Rebecca Rossetti, Daniele Russo — con (in o.a.) Vittorio Camarota, Yuri D’Agostino, Raffaele Musella, 
Rebecca Rossetti, Francesco Sabatino, Angelo Tronca — con la partecipazione in video di Ida Marinelli e Danilo Nigrelli — 
produzione A.M.A. Factory — progetto Il Mulino di Amleto / A.M.A. Factory

Ci sono eroi o uomini fragili in questo capolavoro shakespeariano? Bruto, Cassio, Antonio, Casca e una intera umanità di 
uomini e donne si muovono per amore della patria o per il potere? La vera vittima di questa vicenda non è Giulio Cesare, ma 
la Repubblica.
Quando Roma decide di incoronare per acclamazione Giulio Cesare, tornato vittorioso dalla campagna d’Egitto, non tutti a 
Roma sono d’accordo. La Repubblica è in pericolo: entro 24 ore la democrazia alla quale pensavamo di esserci abituati, si 
trasformerà in qualcosa di diverso. Così, Cassio con un gruppo di senatori, bussa alla porta dell’unico uomo che può aiutarli 
ad impedirlo: Bruto. Bruto ama Cesare, ma ama di più la Repubblica. Bruto è un uomo d’onore, ma è anche molto ambizioso. 
Lui, come tutto il popolo, si troverà a dover scegliere tra una sanguinosa rivoluzione o una docile sottomissione.
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Dell’amore e di altri sbagli — 5 dicembre h 21 — 6 dicembre h 18 — prima nazionale — dal libro di Giancarlo Visitilli 
Dell’amore e di altre storie (Caissa editore) — adattamento e drammaturgia Riccardo Spagnulo e Giancarlo Visitilli — con 
Luigi D’Elia — regia Luigi D’Elia e Giancarlo Visitilli — spazio scenico Luigi D’Elia — luci Francesco Dignitoso — produzione 
Teatri di Bari, Factory Compagnia Transadriatica — in collaborazione con Inti e I bambini di Truffaut

Alla Risacca finiscono i ragazzi che non tornano più a riva. Una casa famiglia a picco sul mare, un luogo sospeso dove le 
anime girano come le lancette di una meridiana inceppata e le vite restano in bilico. Ci arrivano adolescenti segnati da 
ferite profonde, “viti storte” affidate ai servizi sociali. Qui arriva Saverio. Non è solo un educatore. È un uomo che cerca. Ha 
attraversato molte strade non riconoscendosi più fino in fondo in nessuna. Porta con sé solo il tentativo di stare, di attraversare 
insieme il tempo, di dare un nome a ciò che brucia. Lentamente qualcosa accade. Le storie emergono a ondate: violenza, 
abbandono, desiderio, perdita. Corpi che si muovono, che gridano, che raccontano senza filtri. Dentro questo coro, però, si 
apre una linea più sottile. Un avvicinamento. Non è una storia d’amore. È il punto in cui la cura rischia di confondersi con il 
desiderio, dove il confine tra educare e sentire si fa incerto. La Risacca diventa allora un luogo di prova, non solo per i ragazzi 
ma anche per chi li accompagna. Un luogo dove si esercitano le regole, l’etica, la responsabilità, e insieme il loro limite. Perché 
non basta “fare la cosa giusta” quando si è dentro una relazione viva. Ogni gesto può essere cura o errore. Ogni vicinanza 
può diventare rischio. “Per amare devi imparare a rinunciare.” Ma rinunciare a cosa? Saverio attraversa questo confine senza 
strumenti certi. E proprio lì, dove l’educazione incontra il desiderio, si apre una crepa. Una crepa che riguarda tutti: chi cresce 
e chi accompagna, chi chiede amore e chi pensa di saperlo dare. Non ci sono supereroi. Non c’è redenzione garantita. C’è 
solo una possibilità: restare. Restare dentro la relazione, anche quando diventa scomoda, ambigua, rischiosa. Restare senza 
paracadute, senza difese, “come le maestre e le puttane”. Perché forse è proprio lì, in quella zona fragile e instabile, che si 
gioca qualcosa di vero. Dell’amore. E dei suoi inevitabili sbagli.

Mor. Storia per le mie madri — 12 dicembre h 21 — prima nazionale — tratto dal Graphic Novel MOR. Storia per le 
mie madri di Sara Garagnani, pubblicato da ADD Editore — con Lucia Raffaella Mariani, Eva Meskhi, Eleonora Limongi — 
collaborazione alla regia e alla drammaturgia Andrea Pizzalis — sound design Dario De Angelis — disegno luci Dario Aggioli 
— organizzazione Daniele Filosi — regia e drammaturgia Lucia Raffaella Mariani — Progetto Vincitore del Premio Scintille 
2026 — Finalista Premio Scenario 2025 — produzione TS Produzioni Ets | Teatri di Bari — con il sostegno di Fondazione 
Caritro | Provincia Autonoma di Trento | Ministero della Cultura | Centro Santa Chiara Trento | SpinTime Roma | Fori Festival

In svedese Mor significa madre. Per dire nonna si dice Mormor. Per dire bisnonna Mormorsmor, e così via. Una genealogia 
inscritta nella lingua, dove ogni generazione è parte di un corpo collettivo. Mor – Storia per le mie madri prende forma 
dall’omonima graphic novel autobiografica di Sara Garagnani e la trasfigura in materia scenica. Le immagini del fumetto si 
trasformano in realismo magico, suoni, danza, poesia e narrazione. Al centro, il tema dell’ereditarietà dei traumi, esplorato 
attraverso un arco familiare femminile. Tre donne in scena: Inger, la madre narcisista; Annette, sua figlia e futura madre 
alcolista; Sara, figlia che ricompone la sua infanzia e quella delle sue madri spezzando e ricomponendo la linearità del tempo, 
e diventando così testimone di tutta la sua storia. 
I nostri genitori sono stati abituati a tacere i propri traumi. Prima non andava di moda la psicoterapia, per noi qualcosa sta 
cambiando: noi trasformiamo il tabù in racconto. Ma cosa stiamo facendo davvero? Cura o pornografia del dolore? Si può 
interrompere la trasmissione di un male famigliare? Mamma, papà, dove sono i vostri mostri? Sono stanca di riuscire a vedere 
solo i miei.

Fuggire, cadere e altre cose inutili — 16 gennaio h 21 — 17 gennaio h 18 — prima nazionale — uno spettacolo di 
Carrozzeria Orfeo — drammaturgia Gabriele Di Luca — regia Gabriele Di Luca e Massimiliano Setti — con Aldo Ottobrino, 
Massimiliano Setti, Sara Cianfriglia, Sebastiano Bronzato, Sara Wegher, Massimo Filoso — musiche originali Massimiliano 
Setti — scene Enzo Mologni — produzione TSA Teatro Stabile d’Abruzzo, Teatro Nazionale di Genova, Teatri di Bari, Teatro 
Elfo Puccini, Teatro Biondo Stabile di Palermo 

Dopo Misurare il salto delle rane, Carrozzeria Orfeo prosegue la sua osservazione poetica e ironica dell’umanità e della sua 
infinita capacità di perdersi e ritrovarsi. Un’esplorazione tra realismo e simbolismo che per questo nuovo spettacolo trova 
ispirazione nell’opera dello scrittore statunitense Raymond Carver.
Il testo di Gabriele Di Luca, che firma anche la regia con Massimiliano Setti, racconta un mondo ostile e feroce, pervaso da 
un senso di inquietudine e instabilità pur non rinunciando a squarci di sorprendente comicità. Ci accompagna in brevi ed 
esilaranti incursioni nelle case di persone ordinarie, entrando dalle finestre, dai tetti, dai loro giardini, da un furgoncino, da 
una cabina telefonica.
I sette personaggi sono come equilibristi che rischiano di precipitare da un momento all’altro: sempre a un passo dal divorzio, 
dal dover ricominciare da capo, dallo sprofondare in un ricordo che li travolgerà… Esseri umani come tutti.
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Maro — 30 gennaio h 21 — 31 gennaio h 18 — prima nazionale — di Physical Theatre Compagnia HOI — GEORGIA — regia, 
coreografia, scenografia e costumi Tata Tavdishvili e Tato Geliashvili — testo di Guram Jakhutashvili — musiche MICHEL — 
produzione Tumanishvili Film Actors Theatre, GIFT – Georgian International Festival of Arts — in onore di Michael Tumanishvili

Maro è uno spettacolo di teatro fisico ispirato al diario e alla vita di Maro Makashvili, una ragazza di diciannove anni, infermiera, 
poetessa e prima eroina nazionale donna della Georgia, che perse la vita durante l’occupazione russa del 1921. Radicato in 
una testimonianza personale ma capace di risuonare ben oltre i confini nazionali, Maro trasforma un diario intimo in memoria 
collettiva. Attraverso il teatro fisico, il teatro di figura e il monodramma, lo spettacolo esplora come giovinezza, amore, paura 
e responsabilità si scontrino nei momenti in cui la storia impone una scelta.
Tra i sedici eroi nazionali della Georgia, Maro si distingue per l’eccezionale forza del suo spirito. I veri eroi georgiani non perdono 
la loro rilevanza con il passare del tempo, soprattutto per gli artisti e le comunità creative, che portano la responsabilità di 
rivisitare, interrogare e reinterpretare la loro eredità.

Di madre in figlia — 6 febbraio h 21 — 7 febbraio h 18 — di Concita De Gregorio — regia Gaia Saitta — adattamento 
Concita De Gregorio e Antonella W. Gaeta — in collaborazione con Gaia Saitta — con Concita De Gregorio, Eny Cassia Corvo 
e Paola Michelini — scene Federica Parolini e Giuliana Rienzi — costumi Frédérick Denis — luci Amélie Géhin — musiche e 
suono Ezequiel Menalled — assistente alla regia Lisa Capaccioli — coproduzione Piccolo Teatro di Milano / Teatro d’Europa, 
Emilia Romagna Teatro ERT / Teatro Nazionale, Savà Produzioni Creative, Teatri di Bari

Parole taciute, ferite ereditarie e forme ostinate d’amore. Dal libro Di madre in figlia nasce un adattamento teatrale che 
intreccia memoria privata e racconto familiare, seguendo il filo di tre donne diverse eppure legate da quel che resiste e 
attraversa le generazioni.
Al centro, Marilù. Una donna libera, irregolare, a tratti imprendibile, attraversa la vita lasciando dietro di sé assenze, desideri 
e domande. Al suo opposto, Angela, figlia severa suo malgrado, che prova a ricucire gli strappi cercando disperatamente 
di dare un alfabeto all’amore. E poi c’è Adé, nipote, creatura inquieta e misteriosa, che non sembra parte della famiglia, ma 
venuta da un altro pianeta. Ha bisogno di silenzio per essere ascoltata. È lei che porta dentro una lingua nuova, acerba e 
potente, per rinominare e liberare le cose del mondo.
Tre esistenze, tre età della stessa ferita e della stessa lotta per restare vive in una società che ancora oggi opprime e comprime 
i corpi che non corrispondono al suo disegno dominante. In scena, Concita De Gregorio non solo è autrice, ma presenza viva, 
voce che entra ed esce dal racconto, lo interrompe e lo abita. Interpreta Marilù e, insieme, sé stessa. Attraversa la materia del 
romanzo come chi rivela dentro la finzione qualcosa di profondamente intimo.
Lo spettacolo si muove così sul confine tra finzione e realtà, tra narrazione e ricordo, interrogando il modo in cui, intrecciati 
insieme, ereditiamo e trasmettiamo l’amore e il tremore. E il tentativo, ogni volta nuovo, di diventare finalmente se stesse.

Orgasmo. Prosa dispiaciuta sulla fine del sesso — 13 febbraio h 21 — 14 febbraio h 18 — di Niccolò Fettarappa — 
con (in o.a.) Gianni D’Addario, Niccolò Fettarappa, Lorenzo Guerrieri, Rebecca Sisti — regia Niccolò Fettarappa — disegno 
luci Tiziano Ruggia — costumi Elena Dal Pozzo — sound design Massimo Nardinocchi — aiuto regia Lorenzo Guerrieri 
— assistente alla regia Roberta Gabriele — scene costruite nel Laboratorio di Scenotecnica di ERT — produzione Emilia 
Romagna Teatro ERT / Teatro Nazionale, Piccolo Teatro di Milano - Teatro d’Europa, Teatro di Roma - Teatro Nazionale, 
Agidi, Sardegna Teatro — Testo finalista al premio Pier Vittorio Tondelli / Riccione Teatro 2023

Omne animal post coitum triste
GALENO

La conversazione fu lunga, vivace, penosa.
Scoppiammo in lacrime. La fine è imminente.
Tutto crolla. Ormai siamo assuefatti a ogni cosa:
all’amore, all’arte, alla rivoluzione.
Anche nei nostri rapporti domina l’abitudine:
non ci manca niente, ce ne stiamo al calduccio,
sorbiamo il tè e affoghiamo nella vita di ogni giorno.
Siamo sul fondo. Majakovskij non scriverà più nulla di autentico.
LILI BRIK, Con Majakovskij
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L’agenda dell’Unione Europea ha stabilito che entro il 2030 avrà luogo l’ultimo orgasmo sulla terra.
L’Italia viene invasa da una orda di orsi, dagli smodati appetiti sessuali. 
Una coppia in crisi sopravvive all’inerzia di inutili e spenti pomeriggi, leggendo giornali e facendo ginnastica in salotto. 
Intanto, un Giornalista e uno Zoologo incaricato dal governo fanno luce sul mistero degli orsi.

Flusso — dal 24 al 27 febbraio h 21 — 28 febbraio h 18 — di Christian di Furia — regia Lino Guanciale — con Lino Guanciale, 
Gianmarco Saurino — video animazione Iole Cilento, Cristina Zanoboni — scenografia Iole Cilento — luci Alessandro 
Catacchio —  produzione Teatri di Bari, Wrong Child Production, Riccione Teatro — si ringrazia Uniqlo Europa — Testo 
vincitore Menzione speciale “Franco Quadri” al 56° Premio Riccione per il Teatro 2021

Flusso, come un liquido che scorre, l’acqua di un fiume che segna la valle. Flusso come la materia che attraversa una superficie 
in un tempo preciso. Flusso. Di persone che transitano tutte insieme in unmomento. Come il mare che si ingrossa e cresce 
sotto l’influenza della Luna. Flusso, come quello di coscienza: i pensieri messi in fila dalla fretta di farli uscire.
Lino Guanciale porta in scena un testo dalla natura anfibia di cui è interprete con Gianmarco Saurino. Due attori, un solo 
personaggio. Un solo personaggio e due vite, l’uomo è il bambino che è stato e quello che è ancora. Entrambi vivono in una 
camera, una stanza vera e inventata, un luogo reale come le navi e i vascelli dei grandi romanzi.
Christian Di Furia scrive un testo poetico vertiginoso, che è viaggio lirico sul senso dell’identità e del tempo, sul crescere, 
morire e sull’impossibilità di smettere di esistere.

One night at the golden bar — 13 marzo h 21 — 14 marzo h 18 — SPAGNA — concept, drammaturgia, testi e 
interpretazione Alberto Cortés (Spagna) — musica e spazio sonoro Tacet est musicae — luci Benito Jiménez — suono Óscar 
Villegas — costumi Gloria Trenado — photography and video Clementina Gades y Alejandra Amere — produzione El Mandaíto 
Producciones SL, Teatri di Bari in collaborazione con Teatro Calderón de Valladolid, Junta de Andalucía (Residencias Ágora), 
Centro Condeduque y Graners de Creació — ringraziamenti La Poderosa, Labo XL, Rebeca, Iver, Claudia, Mariquiña, Ester 
y Peru

One Night at the Golden Bar si svolge in un bar dorato, sospeso tra sogno e realtà, dove parola, musica e corpo si incontrano 
in un unico linguaggio scenico.
La performance attraversa la vulnerabilità e la ricerca della bellezza attraverso la forma della dichiarazione d’amore: sdolcinata, 
artefatta, fuori moda e queer. È proprio dall’estasi del sentimento romantico che nasce una ricerca sulla voce, destinata a farsi 
musica, nel tentativo di trovare una canzone capace di restituire la fragilità dei legami affettivi attraverso uno sguardo queer.
In questo spazio sospeso emerge la figura dell’angelo, creatura proveniente da un paradiso immaginario, che interroga le 
identità che abitano un luogo insieme vulnerabile e mostruoso: corpi esposti, desideranti, fragili, alla ricerca di una possibile 
forma di protezione.
Nel percorso affiorano le fratture che attraversano l’idea romantica dell’amore e ne rivelano la parte più insondabile: da 
una parte il desiderio di immaginare nuove forme di relazione capaci di sottrarsi ai modelli imposti di genere; dall’altra la 
vulnerabilità di chi continua a lasciarsi attraversare e consumare dal desiderio.
È proprio questa frattura ad abitare la performance. Una frattura che risuona nell’impulso evocato da Ana Torroja ne “La 
Fuerza del Destino” dei Mecano, quando canta: «Una notte al Golden Bar decisi di attaccare». La stessa che riaffiora nelle 
parole di Rainer Maria Rilke: «Ogni angelo è terribile».
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Fratto_X — 10 aprile h 21 — 11 aprile h 18 — di Flavia Mastrella, Antonio Rezza — con Antonio Rezza e con Ivan Bellavista 
— habitat Flavia Mastrella — (mai) scritto da Antonio Rezza — assistente alla creazione Massimo Camilli — una produzione 
La Fabbrica dell’Attore / Teatro Vascello, RezzaMastrella

Il telecomandato gira in cerchio: la spensieratezza non ha luogo. Entra la ferraglia con la pelle appesa. E con la voce forte. Si 
gira e se ne va. Urla da lontano parole piene d’eco. Torna e se ne va. L’eco ammutolisce. Un taxi perduto è un lamento mancato, 
disperazione in cerchio con autocritica fasulla, vittimismo di regime, modestia tiranna e tirannia del consueto. Tutto ciò che si 
assomiglia va al potere. E Rocco e Rita a fare uno il verso non dell’altro ma dell’uno. A imitar se stessi c’è sempre da imparare. 
Ma chi imita se stesso è la cancrena nell’orecchio di chi ascolta. E marcisce l’ambizione. L’ansia non è uno stato d’animo ma un 
errore posturale. Forma e demenza non viaggiano mai sole. Tra le dune di un deserto, uccelli migratori volano felici sulla testa 
di due uomini sereni, lievemente turbati dall’arroganza del potente di turno, essere antropomorfo con le braccia malformate 
dal compromesso elettorale. La cultura è fatta a pezzi da chi ama sceneggiare. E poi la voce di uno fa parlare l’altro che 
muove la bocca per sentito dire. E si lamenta del suo poco parlare con la voce che lo fa parlare. Litiga con la voce che lo tiene 
al mondo. Applausi a chi ha ben poco da inchinare. Rarefatta dalla santità, Rita da Cascia oltraggia la provenienza, si ama 
non per sentimento ma per residenza: siamo sotto un fratto che uccide, si muore per eccessiva semplificazione. Il lottatore 
di sumo desume che dedurre è un eccesso. Sindoni a confronto con cartoni animati redentori. Guerrieri di ritorno da niente e 
specchi carnefici a mettere parole in bocca allo specchiato.
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BOTTEGHINO stagione serale

BIGLIETTI

INTERO € 26

RIDOTTO € 22
over 65, soci Carta Effe Feltrielli, Coop, FAI e convenzionati

RIDOTTISSIMO € 16
studenti under 26 e Carta Giovani

ON LINE € 20 inclusa prevendita

ABBONAMENTI

BOT Buono Ordinario del Teatro € 168
T8 € 128 (8 ingressi a scelta, massimo due per ogni data)

Biglietti disponibili al botteghino (dal martedì al venerdì ore 10.30-12.30 e 16.30-19.00 e prima degli spettacoli) 
online e nei punti vendita Vivaticket
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Care amiche e cari amici del teatro,

quello che ha preso forma lungo questi mesi non è stato un semplice fluire di eventi, ma un’esperienza collettiva, 
intessuta di riflessioni, interrogativi e relazioni. Ogni presenza ha lasciato un segno, ciascun confronto ha acceso una 
scintilla, componendo una geografia emotiva che nutre visioni e dà corpo a progetti. In questo percorso, il teatro si è 
rivelato luogo necessario, profondamente intrecciato al respiro della città. Dentro questo stesso orizzonte si rinnova la 
volontà di rendere il Teatro Kismet una soglia viva e permeabile, un presidio culturale da abitare, pronto ad abbracciare 
le differenze, a generare un coinvolgimento autentico.

Oggi il nostro sguardo si apre verso ciò che verrà. Continueremo a costruire una proposta originale, in cortocircuito 
tra linguaggi ed estetiche differenti. Accosteremo creazioni e scritture sceniche contemporanee con un’attenzione 
partecipe, rivolta tanto alle forze artistiche emergenti quanto ad alcune delle traiettorie più significative che animano il 
panorama inter/nazionale. Offriremo non soltanto spettacoli, ma spazi di domanda, finestre per attraversare il domani, 
aprendo varchi verso ciò che ancora non ha nome.

Da questa spinta nasce la stagione 2026/2027 dei Teatri di Bari, che abbiamo voluto chiamare PARTENZE. Dopo 
RINASCENZA, si apre un nuovo movimento: un invito a rimetterci in cammino, a percorrere strade inattese, a lasciare 
il conosciuto, a immaginare possibilità inesplorate e direzioni ancora da tracciare.

Con fiducia e riconoscenza,
Teresa Ludovico
Gianni Forte
Direttori artistici dei Teatri di Bari


