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1 dicembre 2013  

Petruzzelli: Falstaff, burlone burlato 
Bari. Il teatro Petruzzelli ha allestito il ‘Falstaff' a 
chiusura della stagione lirica e dell'anno Verdiano 
di Fernando Greco.  
(foto di Carlo Cofano)  
 
Bari. A conclusione della Stagione Lirica 2013 e 
dell'Anno Verdiano, il teatro Petruzzelli ha allestito un 
"Falstaff" intrigante sia per l'aspetto musicale sia per 
quello scenico, complice una pregevole compagnia di 
canto e l'intelligente regia di Luca Ronconi.  
 
 

TUTTO NEL MONDO E' BURLA  
Il "Falstaff" rappresenta il testamento spirituale e artistico di Giuseppe Verdi (1813 – 1901), ultima scintilla 
di un genio giunto al tramonto dell'esistenza. Come poi l'ottantenne musicista sia riuscito a cogliere in modo 
così preciso la temperie culturale del suo tempo e farsi addirittura profeta del Novecento, questo rimane un 
mistero del suo sterminato talento. Dopo una carriera costellata di opere drammatiche di imperituro 
successo, il grande Peppino chiude la sua parabola artistica ed esistenziale con l'impalpabile leggerezza di 
un'opera buffa. Un'opera che parte dall'originale shakespeariano per tingersi di un carattere grottesco e 
caricaturale, fino alla conclusiva morale del disincanto.  
 

"Tutto nel mondo è burla" è l'insegnamento che l'anziano 
protagonista, come l'anziano Giuseppe Verdi, trae da una 
vita intera, ma non si tratta di una constatazione amara: al 
contrario viene esaltata l'autoironia come unica via di 
salvezza, consapevoli del fatto che, nel momento in cui 
crediamo di gabbare il prossimo, qualcun altro, persino la 
stessa morte, sta gabbando noi. "Tutti gabbati" appunto, e 
perciò tutti di buon animo di fronte all'immutabilità 
dell'umano destino. A causa di un perfetto congegno 
teatrale, il "Falstaff" verdiano si inserisce a pieno titolo 
tra le somme commedie della storia della musica, insieme 
con "Le nozze di Figaro" di Mozart e il "Rosenkavalier" 

di Richard Strauss. Di quest'ultima anticipa lo stile, quella colloquialità che, aboliti definitivamente i pezzi 
chiusi, si piega alle ragioni della drammaturgia, un "recitar cantando" talora interrotto da oasi liriche di rara 
bellezza, ma mai concluse in sé stesse (come del resto sarebbe accaduto nel tardo Puccini e nella Giovane 
Scuola) per giungere alla formidabile fuga finale in perfetto stile contrappuntistico.  
 
VERSO LA SEMPLICITA'  
A Bari il celebre regista Luca Ronconi ha firmato il suo terzo Falstaff, dopo Salisburgo e il Maggio 
Musicale Fiorentino. Programmaticamente, secondo le parole dello stesso regista, si tratta di "un'evoluzione 
verso la semplicità", un luogo in cui, complici le scene di Tiziano Santi, tutto assume valore simbolico se 
non addirittura surreale, come l'evocazione di una procace Alice in vasca da bagno o dell'oste appeso al 
soffitto. Bellissimi i costumi di Maurizio Millenotti che richiamano una "fin de siècle" borghese e 



positivista, con tanto di velocipedi a quattro ruote e uno strano marchingegno metallico (degno 
dell'Esposizione Universale) su cui salgono gli uomini a mo' di trattore, compreso l'"operaio" Fenton al 
servizio di Ford. Falstaff vive in una stanza dalle pareti macchiate di umidità nella quale sono ammucchiate 
tutte le sue masserizie, non sappiamo se avanzo di una pregressa agiatezza o frutto di continue furfanterie da 
lui compiute con la complicità dei suoi scagnozzi. Tra le suppellettili predomina un letto su cui il 
protagonista si addormenta all'inizio dell'ultima scena, come se tutto il festino finale fosse un suo sogno, un 
parto della sua mente, compresa l'enorme quercia di Herne che incombe capovolta sulla sua testa e i 
numerosi mimi in forma di insetti, decisamente fascinosi.  
 
I PROTAGONISTI  
Di alto livello il cast vocale. Il baritono Roberto De Candia, forte di un'ampia frequentazione del repertorio 
rossiniano e donizettiano, ha cesellato un Falstaff al contempo autorevole e misurato, scenicamente 
irresistibile nella sua vestaglia e nei suoi pantaloni perennemente sbottonati, sicuro su tutta l'estensione 
vocale senza mai eccessi veristi. Semplicemente perfetto il soprano Serena Farnocchia nei panni della scaltra 
Alice, motore di tutta la vicenda, impagabile per una vocalità sontuosa che è una gioia per le orecchie e una 
completa identificazione con il personaggio, ovvero quello di una donna piacente nella sua piena maturità 
anagrafica. Parimenti deliziosa risulta la coppia dei giovani innamorati, Nannetta e Fenton, interpretata con 
etereo lirismo e sicura emissione dal soprano Rosa Feola e dal tenore Leonardo Cortellazzi, del tutto 
credibili nella loro estasi amorosa così ben congegnata dalla partitura: meravigliose le loro rispettive 
romanze "Sul fil d'un soffio etesio" e "Dal labbro il canto". Il personaggio di Quickly è stato affrontato dal 
mezzosoprano Barbara di Castri con sobria cifra caricaturale e voce insolitamente chiara rispetto al retaggio 
contraltile lasciatoci da storiche interpreti quali Fedora Barbieri, Marilyn Horne e Lucia Valentini, mentre il 
mezzosoprano Monica Bacelli ha vestito i panni di Meg con sicura autorevolezza scenico-vocale. Timbro 
baritonale accattivante per il Ford di Artur Rucinski, con qualche problema di dizione.  
 

Il tenore Raul Gimenez, alle prese con il brillante ruolo di Cajus, ha dimostrato di 
poter ancora galvanizzare il pubblico, dopo una carriera trentennale svoltasi nel 
segno del Belcanto. Irresistibile la coppia dei due gaglioffi Bardolfo e Pistola 
interpretati dal tenore Massimiliano Chiarolla e dal basso Domenico Colaianni. In 
particolare il basso barese ha dimostrato ancora una volta una formidabile 
disinvoltura e una credibilità senza pari nel repertorio buffo. Sul versante musicale, 
quell'"evoluzione verso la semplicità" auspicata dal regista ha trovato un degno 
alter-ego nell'Orchestra del Petruzzelli diretta da Daniele Rustioni, che ha saputo 
trasmettere un senso di lieve freschezza, trovando il giusto colore cameristico, fino 
al vorticoso finale affrontato forse con una velocità eccessiva che ha messo in 
difficoltà il Coro del Petruzzelli, sempre ben istruito da Franco Sebastiani. 
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“Falstaff” al Petruzzelli di Bari 
novembre 23, 2013 
Lorenzo Mattei 

La	
   bella	
   e	
   ricca	
   stagione	
   lirica	
   2013	
   del	
   Petruzzelli	
   si	
   chiude	
   in	
  
modo	
   coerente	
   con	
   l’iniziale	
   progetto	
   di	
   affidare	
   l’allestimento	
  
delle	
   opere	
   ai	
   massimi	
   registi	
   della	
   scena	
   contemporanea.	
   Luca	
  
Ronconi	
  per	
  la	
  terza	
  volta,	
  dopo	
  Salisburgo	
  con	
  Solti	
  e	
  Firenze	
  con	
  
Metha,	
   torna	
   al	
   Falstaff	
   verdiano	
   (coproduzione	
   Fondazione	
  
Petruzzelli,	
  Teatro	
  San	
  Carlo,	
  Maggio	
  Musicale	
  Fiorentino;	
  nuovo	
  
allestimento)	
   accentuando	
   l’essenzialità	
   del	
   segno	
   visivo	
   e	
  
giocando	
   a	
   sottrarre	
   connotati	
   all’ambiente	
   dell’azione.	
   A	
   sua	
  
detta	
   si	
   tratta	
  di	
  «un’evoluzione	
  verso	
   la	
   semplicità»	
   e	
  non	
  v’è	
  
motivo	
   di	
   non	
   credergli.	
   Viene	
   tuttavia	
   il	
   dubbio	
   ch’egli	
   si	
   stia	
  

schernendo	
  e	
  che	
  la	
  presunta	
  scarnificazione	
  di	
  quanto	
  ruota	
  intorno	
  a	
  un	
  personaggio	
  così	
  carnale	
  possa	
  esser	
  letta	
  
come	
  raffinata	
  focalizzazione	
  su	
  un	
  unico	
  problema:	
  lo	
  squinternarsi	
  del	
  rapporto	
  tra	
  i	
  sessi.	
  «Non	
  voglio	
  ricollocare	
  
l’opera	
  nel	
  suo	
  tempo	
  originario	
  (perché	
  non	
  è	
  né	
  quello	
  medievale	
  né	
  quello	
  elisabettiano),	
  ma	
  in	
  una	
  dimensione	
  
ugualmente	
  passata	
  rispetto	
  a	
  noi,	
  solo	
  un	
  po’	
  più	
  vicina».	
  In	
  una	
  parola,	
  al	
  1893,	
  l’anno	
  della	
  ‘prima’	
  alla	
  Scala.	
  Gli	
  
elaborati	
   (a	
   tratti	
   sontuosi)	
   costumi	
   di	
  Maurizio	
   Millenotti	
   alludevano	
   infatti	
   a	
   quegli	
   anni,	
   a	
   cavallo	
   di	
   Otto	
   e	
  
Novecento,	
  in	
  cui	
  busti	
  e	
  corsetti	
  cominciavano	
  ad	
  andare	
  “stretti”	
  al	
  gentil	
  sesso,	
  desideroso	
  di	
  porre	
  le	
  basi	
  per	
  la	
  
parità	
   (che	
   forse	
   latita	
   a	
   tutt’oggi)	
   dei	
   propri	
   diritti.	
   Il	
   libro	
   di	
   sala	
   ricorda,	
   guarda	
   caso,	
   che	
   pochi	
   mesi	
   prima	
  
dell’andata	
   in	
   scena	
   di	
   Falstaff	
   il	
   governo	
   della	
   Nuova	
   Zelanda	
   concesse,	
   primo	
   nella	
   storia,	
   il	
   voto	
   alle	
   donne.	
  
L’accanimento	
  delle	
  allegre	
  comari	
  nei	
  confronti	
  di	
  Falstaff	
  (ma	
  anche	
  di	
  Ford	
  e	
  di	
  Cajus	
  «tutti	
  gabbati»)	
  diventa	
  così	
  
lo	
  specchio	
  d’una	
  rivalsa	
  più	
  che	
  una	
  semplice	
  burla;	
  e	
  la	
  fuga	
  che	
  chiude	
  l’opera	
  non	
  conferisce	
  solidità	
  a	
  un	
  finale	
  
beffardo	
   e	
   disincantato	
   (degno	
   di	
   quelli	
   di	
   Don	
   Giovanni	
   e	
   Così	
   fan	
   tutte),	
   al	
   contrario	
   –	
   e	
   paradossalmente,	
  
considerata	
   la	
   sua	
   rigorosità	
   compositiva	
   –	
   comunica	
   l’idea	
   d’una	
   vorticosa	
   disgregazione	
   e	
   di	
   una	
   penosa	
  
incomunicabilità	
   tra	
  uomini	
  e	
  donne	
   (o	
   tra	
  uomini	
   tout	
   court).	
   In	
   sintesi:	
  Falstaff	
   come	
  anticipazione	
  dei	
  problemi	
  
esistenziali	
   del	
   Novecento,	
   lì	
   alle	
   porte.	
   Ronconi	
   coglie	
   questo	
   dato	
   e	
   lo	
   elegge	
   a	
   cifra	
   della	
   sua	
   regia,	
   nata	
   in	
  
connubio	
  con	
  l’impianto	
  scenografico	
  di	
  Tiziano	
  Santi,	
  composto	
  da	
  semplici	
  teloni	
  bianchi	
  tesi	
  mediante	
  corde	
  e	
  da	
  
tre	
   tappeti	
   funzionali	
   a	
   rimarcare	
   il	
   cambio	
   di	
   luogo	
   (Giarrettiera,	
   casa	
   Ford,	
   parco	
   di	
  Windsor).	
   In	
   questo	
   spazio	
  
algido	
  e	
  statico	
  –	
  dove	
  le	
  luci	
  A.J.	
  Weissbard	
  restavano	
  volutamente	
  inerti	
  fino	
  all’ultima	
  scena	
  –	
  ogni	
  gesto	
  e	
  ogni	
  
oggetto	
  (l’avventore	
  fluttuante	
  dell’osteria,	
  la	
  vasca	
  da	
  bagno	
  ambulante	
  con	
  Alice	
  dentro,	
  le	
  astruse	
  locomotive	
  alla	
  
Jules	
  Verne)	
  acquisivano	
  valenze	
  surrealiste	
  e	
  metafisiche	
  (nel	
  senso	
  di	
  Dalì	
  e	
  De	
  Chirico)	
  di	
  assoluta	
  forza	
  visiva.	
  Non	
  
stupisce	
  che	
  proprio	
   la	
   scena	
  della	
   cesta,	
  più	
   schiettamente	
  comica,	
   sia	
  parsa	
   la	
  meno	
   riuscita	
   sul	
  piano	
   registico:	
  
essa	
  strideva	
  con	
  il	
  complessivo	
  sbilanciamento	
  ronconiano	
  sul	
  lato	
  tragico	
  intrinseco	
  al	
  personaggio	
  di	
  Shakespeare.	
  
Interessante	
   l’idea	
   di	
   risolvere	
   l’infelice	
   gap	
   che	
   il	
   libretto	
   di	
   Boito	
   colloca	
   nella	
   prima	
   parte	
   del	
   terzo	
   atto,	
   tra	
  
l’ingresso	
  di	
  Falstaff	
  nell’osteria	
  e	
  il	
  racconto	
  orrifico	
  del	
  Cacciatore	
  nero:	
  Falstaff	
  qui	
  non	
  si	
  defila	
  bensì	
  continua	
  a	
  
dominare	
   il	
  centro	
  della	
  scena,	
  steso	
  nello	
  stesso	
   letto	
  sul	
  quale	
  si	
  era	
  presentato,	
   lasciando	
  ipotizzare	
  che	
  dopo	
  il	
  
tuffo	
   coatto	
   nel	
   Tamigi	
   non	
   gli	
   sia	
   successo	
   nulla	
   e	
   che	
   tutto	
   in	
   realtà	
   sia	
   la	
   proiezione	
   d’una	
   frustrazione	
   legata	
  
all’incomprensione	
  delle	
  sue	
  galanterie	
  e	
  alla	
  consapevolezza	
  della	
  perduta	
  giovinezza,	
  un	
  incubo	
  alla	
  Lewis	
  Carroll	
  
dove	
  ogni	
  cosa	
  è	
  alla	
   rovescia	
   (come	
   l’enorme	
  quercia	
  di	
  Herne	
  che	
  penzola	
  sulla	
   testa	
  di	
  Falstaff).	
  Se	
  molte	
  delle	
  
scelte	
   registiche	
   lasciano	
   aperte	
   interpretazioni	
   plurime,	
   di	
   più	
   facile	
   lettura	
   si	
   rivela,	
   come	
   già	
   detto,	
   il	
   potere	
  



allusivo	
  dei	
  costumi:	
  ad	
  esempio	
  quello	
  di	
  Fenton,	
  da	
  meccanico,	
  rimanda	
  a	
  una	
  professione	
  umile	
  e	
  quindi	
  aborrita	
  
dall’arricchito	
  latifondista	
  Ford,	
  un	
  parvenu	
  lontanissimo	
  dalla	
  nobiltà	
  (seppur	
  decaduta)	
  di	
  Falstaff.	
  	
  

A	
   far	
   da	
   contraltare	
   all’intenzionale	
   “difficoltà”	
   della	
   regia	
   di	
   un	
   Ronconi	
   crepuscolare	
   e	
   criptico	
   (pur	
   nella	
  
sbandierata	
   semplicità),	
   è	
   giunta	
   la	
   cristallinità	
   della	
   direzione	
   del	
   giovane	
   Daniele	
   Rustioni,	
   padrone	
   di	
   ogni	
  
sfumatura	
  di	
  questa	
  partitura	
  imperniata	
  sui	
  dettagli	
  e	
  che	
  solo	
  in	
  Bohéme	
  trova	
  un	
  degno	
  paragone.	
  Concentrazione	
  
assoluta,	
   gestualità	
   generosa,	
   padronanza	
   degli	
   snodi	
   agogici,	
   disinvoltura	
   nel	
   gestire	
   i	
   parossistici	
   brani	
   polivoci	
  
hanno	
  permesso	
  un’interpretazione	
  memorabile	
   in	
   quanto	
   rispettosa	
  del	
   dettato	
   verdiano	
   e	
   al	
   tempo	
   stesso	
  non	
  
gravata	
   dall’ossequio	
   a	
   certa	
   tradizione	
   direttoriale	
   che	
   negli	
   anni	
   ha	
   “appesantito”	
   questa	
   deliziosa	
   opera	
  
cameristica.	
   Smagliante	
   la	
   giovane	
   orchestra	
   del	
   Petruzzelli	
   e	
   ottimo,	
   come	
   sempre,	
   il	
   coro	
   diretto	
   da	
   Franco	
  
Sebastiani.	
  Straordinario	
  l’intero	
  cast,	
  omaggiato	
  da	
  applausi	
  calorosi	
  e	
  unanimi.	
  La	
  voce	
  di	
  Roberto	
  de	
  Candia	
  fin	
  da	
  
subito	
   ha	
   trovato	
   un	
   perfetto	
   equilibrio	
   volumetrico	
   e	
   una	
   pulizia	
   d’emissione	
   che	
   ha	
   conferito	
   al	
   personaggio	
   la	
  
giusta	
   nobiltà.	
   Più	
   aspro,	
   com’è	
   bene	
   che	
   sia,	
   il	
   Ford	
   di	
   Artur	
   Ruciński,	
   baritono	
   polacco	
   di	
   squisita	
   pastosità.	
  
Mozartiano	
  ancor	
  prima	
  che	
  rossiniano	
  il	
  Fenton	
  dell’ottimo	
  Leonardo	
  Castellazzi	
  che	
  insieme	
  alla	
  Nannetta	
  di	
  Rosa	
  
Feola	
  ha	
  saputo	
  attribuire	
  un	
  timbro	
  consono	
  alle	
  oasi	
  liriche	
  ideate	
  da	
  Verdi	
  per	
  la	
  coppia	
  di	
  innamorati.	
  Autorevole	
  
la	
   prova	
   di	
   Serena	
   Farnocchia,	
   un’Alice	
   potente	
   e	
   delicata,	
   con	
   una	
   grana	
   vocale	
   perfettamente	
   adeguata	
   a	
   una	
  
donna	
  matura	
  che	
  si	
  gode	
  le	
  ultime	
  divertite	
  schermaglie	
  amorose.	
  La	
  strabiliante	
  congenialità	
  che	
  questi	
  interpreti	
  
hanno	
   mostrato	
   nei	
   confronti	
   dei	
   rispettivi	
   personaggi	
   si	
   è	
   mantenuta	
   anche	
   per	
   i	
   due	
   mezzosoprano,	
  
Quickly/Barbara	
   Di	
   Castri	
   e	
   Meg/Monica	
   Bacelli,	
   come	
   pure	
   per	
   i	
   buffi	
   Bardolfo/Massimiliano	
   Chiarolla	
   e	
  
Pistola/Domenico	
   Colaianni.	
   Buono	
   il	
   Cajus	
   di	
   Raúl	
   Giménez.	
   Capita	
   davvero	
   di	
   rado	
   d’ascoltare	
   un	
   cast	
   così	
  
uniformemente	
  preparato	
  e	
  generoso	
  nell’interpretazione,	
  forse	
  perché	
  nel	
  caso	
  del	
  Falstaff,	
  costellato	
  di	
  concertati	
  
impervi,	
   la	
   coesione	
   delle	
   voci	
   è	
   imprescindibile.	
   Si	
   replica	
   il	
   22,	
   24,	
   26,	
   28	
   novembre	
   (il	
   22	
   e	
   il	
   26	
   Falstaff	
   sarà	
  
impersonato	
  da	
  Carlo	
  Lepore).	
  Foto	
  Carlo	
  Cofano	
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FALSTAFF	
  
La recensione di Francesco Rapaccioni  
 
Le macchine di Falstaff 
“Falstaff” ha chiuso a Bari una stagione connotata da grandi registi (Livermore, Nekrosius, Krief) e ora 
l'attesa è sentita per la nuova, dove la regia lirica si lega a quella cinematografia offrendo i ruoli a Gianni 
Amelio, Ferzan Ozpetek, Marco Bellocchio a cui si sommano gli attesissimi Damiano Michieletto, Graham 
Vick e William Kentridge in lavori che hanno già riscosso unanimi consensi. Il Petruzzelli, ultimo arrivato 
tra le fondazioni lirico-sinfoniche, ha trovato un suo posto di rilievo nel panorama nazionale e 
immediatamente riconoscibile sia per gli spettacoli proposti, sia per le masse artistiche utilizzate, sia per il 
pubblico: a questa recita conclusiva della stagione a cui abbiamo assistito la quasi totalità del pubblico era 
composta da giovanissimi. Bravi i ragazzi baresi, bravi gli addetti del teatro. 
 
Nel programma di sala viene ribadito più volte che è il terzo “Falstaff” per Luca Ronconi, i primi due con 
direttori di peso quali Solti e Mehta in festival di prestigio come Salisburgo e il Maggio fiorentino. Qui 
sembra essere stato innervato dalla giovinezza del direttore Daniele Rustioni e dell'orchestra (età media 
inferiore a 30 anni), oltre che dall'aria levantina di Bari.  
Ronconi si rivolge all'Ottocento di Verdi e Boito ma per trasfigurare quella tarda rivoluzione industriale 
italiana in chiave malinconica. Ne risulta un'amara commedia che non disdegna il sorriso ma che rivela uno 
spessore accentuato a prescindere da Shakespeare e da implicazioni psicologiche moderne qui non evitate 
ma presentate in nuce. Il regista è efficace nel ripensare i rapporti di forza tra i primari e nel descriverli nei 
loro caratteri vivi e presenti, originali senza alterare il libretto e il senso della storia, ottenuti con espressioni 
del viso, curatissimi gesti, movimenti pieni di senso e significato.  
Le “comari” non sono più ciarliere donne di provincia ma figure intelligenti e volitive, dai caratteri forti e 
determinati che condizionano gli eventi secondo il loro volere e non esitano a mostrare le loro reciproche 
invidie: lo oche che appaiono due occasioni finiscono per essere spennate e nutrite a forza con l'imbuto. 
Falstaff è un signorotto agée ma non anziano ben amalgamato con un Ford arricchito, aitante e geloso. 
 
La semplice scena di Tiziano Santi ha ai lati del palcoscenico tra grandi tele di stoffe grezze macchiate dallo 
scorrere del tempo (nella camera di Alice una diventa un drappo fiorato rosa che occupa anche il pavimento) 
tese con funi a vista e si caratterizza per le macchine dell'epoca (a vapore, a pedali, a trazione manuale e 
animale) usate dai protagonisti per entrare e uscire e anche nei movimenti sul palco. Pochi gli attrezzi di 
scena, gli indispensabili, stondati negli angoli e con un che di favolistico nei profili, nella camera di Fastaff 
ammassati come dopo un naufragio. Nell'ultimo quadro una grande quercia pende dall'alto rovesciata e 
incombe sopra il lettone del protagonista: sogno, burla? Questa rarefazione nella scena secondo noi giova 
particolarmente all'azione che ne esce esaltata. A terra tappeti erbosi, ingiallito quello per Fastaff, verde 
brillante quello per le Signore. Bellissimi i costumi d'epoca di Maurizio Millenotti che ricreano un ambiente 
borghese senza falsa ostentazione. Determinanti nella riuscita dello spettacolo le perfette luci di AJ 
Weissbard nell'illuminare un mondo reale e al tempo stesso simbolico. 
 
Eccellente l'esecuzione vocale e musicale. Roberto De Candia fa del ruolo del titolo un capolavoro 
d'interpretazione per prestazione vocale e definizione del personaggio in base a criteri teatrali moderni. Il 
timbro è molto bello e valorizzato da un'emissione perfetta unita a un'ideale musicalità; gli acuti sono facili e 



timbrati, i centri sonori arricchiti da armonici preziosi, i gravi sensuali e illanguiditi da ironica baldanza. La 
differenza ulteriore la fa l'accento, scevro da manierismi e gigionate e basato su un'eccellente dizione. Il 
Fastaff di De Candia e Ronconi insomma non è uno sciocco e buffoneggiante anziano ma un aristocratico 
decaduto, un ragazzotto mai cresciuto e figuriamoci invecchiato (la dice lunga quel maglioncino con la “F” 
sopra). Il timbro di Artur Rucinski si integra alla perfezione con quello di De Candia e il suo Ford è ideale 
per ampiezza vocale, linea facile e solida, varietà d'accenti: un uomo aitante che ha accanto a sé una donna 
piacente e calcolatrice e la reazione di gelosia non è vuota e bestiale. Leonardo Cortellazzi è un Fenton 
pieno di charme (anche con la tuta da meccanico) con voce giusta e acuti ben timbrati che forma 
un'adorabile coppia con la Nannetta di Rosa Feola, magnifica sempre e soprattutto nei dolcissimi la bemolli 
“alla luna”. Serena Farnocchia canta bene e lasciando capire il suono e il senso delle parole: la sua Alice si 
apprezza per il timbro generoso, la linea morbida e la sensualità intelligente di una voce che esprime alla 
perfezione il ruolo voluto dal regista. Accanto a lei, adeguate, la Quickly cupa e introversa di Barbara Di 
Castri e la straordinaria Meg di Monica Bacelli, non subalterna ad Alice ma rivale ad armi pari, invidiosa 
dell'amica in modo prepotente e preponderante. Bravi Massimiliano Chiarolla e Domenico Colaianni 
(Bardolfo e Pistola), meno a fuoco il Cajus di Raùl Gimènez. Il coro del teatro è stato ben preparato da 
Franco Sebastiani. Le comparse si muovono con piena coerenza e grande attorialità e, nella scena del bosco, 
indossano splendidi costumi da insetti che colorano l'atto di toni da leggero incubo. 
 
Daniele Rustioni ha un rapporto privilegiato con l'orchestra del Petruzzelli di cui è direttore musicale da 
febbraio: notevole è la varietà cromatica nel rispetto dei tempi e dei pesi timbrici. La dinamica aderisce 
perfettamente alla narrazione ideata da Ronconi e la arricchisce di malinconici chiaroscuri che esaltano 
ancora di più i momenti di ironica vivacità (quelli delle Signore, mai come qui padrone della situazione 
come lo stesso Verdi le voleva) e di involo lirico (quelli degli innamorati) in una straordinaria forza 
comunicativa che conquista la platea del Petruzzelli, giova ripeterlo, gremita di giovanissimi entusiasti dello 
spettacolo. 
 
Visto il 28.11.13 a bari (ba) Teatro: petruzzelli 
	
  




