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			Prefazione dell’autrice per la terza edizione


			In questa terza edizione1 del mio libro Fondamenti della Danza Classica, sono state aggiunte alcune integrazioni, correzioni e un esempio di lezione con accompagnamento musicale.


			La terminologia francese adottata per la danza classica, come ho già menzionato in tutte le discussioni sull’argomento, è inevitabile poiché è internazionale. Per noi, è come il latino in medicina: dobbiamo usarla. L’italiano Cecchetti, che ha insegnato i suoi ultimi anni in Inghilterra, utilizzava la stessa terminologia in una lingua straniera sia per lui che per i suoi allievi. In sintesi, è assolutamente internazionale e ampiamente accettata. Tuttavia, faccio una precisazione: non tutti i nostri termini coincidono con quelli francesi. Da molti decenni, il nostro balletto si sviluppa senza un collegamento diretto con la scuola francese. Molti termini sono stati abbandonati, alcuni modificati e, infine, nuovi termini sono stati introdotti dal nostro istituto. Ma tutti sono variazioni di un unico sistema internazionale di terminologia della danza.


			Per quanto riguarda la struttura del capitolo che descrive le forme della danza classica, ho optato per una sequenza che considero conveniente per chi desidera conoscere il balletto classico nel suo insieme. Pertanto, ho raggruppato le descrizioni secondo concetti generali, come battements, salti, giri, ecc., in un ordine completamente diverso dalla sequenza di insegnamento, ma che permette una sistematizzazione più facile del materiale. In ogni capitolo descrittivo, presento dalla forma più semplice a quella più avanzata, il che, tuttavia, non renderà difficile l’uso di queste descrizioni nell’insegnamento secondo il programma delle lezioni.


			Per chi desidera conoscere la sequenza di una lezione, con i passi e le altre combinazioni da me stabilite, queste informazioni possono essere trovate nella sezione sull’organizzazione della lezione e negli esempi forniti.


			Nel descrivere i diversi passi, dico che la gamba destra è davanti o inizia il movimento, senza menzionare sempre che può anche essere iniziato con la gamba sinistra. Lo faccio per sintetizzare la spiegazione e non appesantire ogni descrizione con frasi non necessarie. Tuttavia, è chiaro che dobbiamo ricordare fermamente che questo è fatto per facilitare l’esposizione e non ha altro significato.


			Cerco di non ripetere le descrizioni di una tecnica già esposta quando si trova nella descrizione di un altro passo (pas). Il lettore, trovando un’espressione sconosciuta, dovrebbe cercare quel termine nell’indice alfabetico e leggerne la descrizione nel luogo indicato.


			Nella maggior parte dei casi, fornisco la descrizione del pas nella sua forma completa, al centro e con le braccia. Se il pas è rappresentato con una sbarra nel disegno, le braccia possono essere facilmente integrate secondo la descrizione nel testo.


			Per indicare il grado di rotazione del corpo, utilizzo il metodo di rappresentazione dell’Alfabeto dei Movimenti del Corpo Umano di Stepanov, ma fornisco un’interpretazione più comune dello schema.


			[image: ]


			Figura 1 - Pianta della sala: Stepanova (A); Vaganova (B) a - posizione che l’allievo occupa in tutti gli esempi trattati nel libro. 


			Ho avuto dubbi per molto tempo se dovessi adottare la terminologia esatta dell’anatomia e della biomeccanica per designare le parti del corpo, gambe, braccia e indicare direzioni e piani del corpo, poiché sono termini compatti e convenienti. Alla fine, ho rinunciato a questa idea, sapendo che questi termini sono poco usati nell’ambiente della danza. Per quanto io spieghi che parole come “anca”, “stinco”, “spalla”, “avambraccio”, “piano frontale” ecc., saranno usate con significato anatomico, non potrò mai essere sicura che il lettore mi comprenda correttamente, invece di attribuire a queste parole un significato quotidiano o completamente arbitrario. Pertanto, anticipando possibili equivoci, preferisco scrivere ogni volta: “parte superiore della gamba, dall’anca al ginocchio”, “parte inferiore della gamba, dal ginocchio alla punta del piede” ecc. Il testo diventa pesante, ma elimina la possibilità di malintesi.


			È necessario aggiungere che la ricerca della piena coordinazione di tutti i movimenti del corpo umano nella danza porta a esprimere i movimenti con pensiero ed emozione, ovvero conferire loro l’espressività che è chiamata “artisticità”. Non mi addentro in questo argomento in questo manuale, lasciandolo per essere sviluppato in dettaglio nelle lezioni quotidiane delle classi più avanzate e nei corsi di perfezionamento.


			





				

					1 L’autore fa riferimento all’edizione originale russa: Основы классического танца


				


			


		




		

			Struttura della lezione


			Molte volte dovrò indicare come ci avviciniamo gradualmente allo studio di un determinato passo, dalla sua forma schematica fino alla danza espressiva.


			La stessa progressione si applica all’assimilazione di tutta l’arte della danza, dai primi passi fino alla danza sul palco.


			La lezione in sé non si svolge completamente in una volta: prima gli esercizi alla sbarra, poi al centro, adagio e allegro.


			I bambini che iniziano a imparare inizialmente eseguono solo esercizi alla sbarra e al centro in modo semplice, senza variazioni. Nell’apprendimento successivo, vengono introdotte combinazioni semplici alla sbarra, che vengono poi ripetute al centro. Vengono studiate le posizioni di base. Successivamente, viene introdotto un adagio facile, senza combinazioni complicate, concentrandosi solo sull’acquisizione dell’equilibrio.


			Vengono aggiunte le pose, dove il lavoro delle braccia viene inserito gradualmente, e così arriviamo a un adagio combinato e complesso. Tutti i movimenti descritti da me nella forma più semplice vengono poi eseguiti in mezza punta.


			Infine, nelle combinazioni di adagio, vengono aggiunti i salti, che portano gli studenti a un perfezionamento finale.


			Nell’adagio, vengono anche incorporate rotazioni del corpo e della testa. Partendo dai movimenti più semplici, l’adagio diventa infinitamente complesso e variato con il passare degli anni. Negli ultimi anni di studio, le difficoltà vengono introdotte una dopo l’altra. Per eseguire queste combinazioni complesse, le allieve devono essere fondamentalmente preparate nelle classi precedenti per dominare la forza e la stabilità del corpo, in modo che, affrontando nuove difficoltà, non perdano il controllo. Questo adagio perfezionato sviluppa agilità e mobilità della figura; quando ci troveremo di fronte a grandi salti nell’allegro, non dovremo perdere tempo per dominare la postura.


			Vorrei sottolineare e evidenziare l’importanza dell’allegro. In esso è contenuta l’arte della danza, tutta la sua complessità è la chiave per la perfezione futura. Tutta la danza è costruita sull’allegro.


			Per me, l’adagio non è sufficientemente espressivo. Qui, la ballerina è aiutata dal sostegno del cavaliere, dal drammatico o lirismo della situazione scenica, ecc. Attualmente, nell’adagio, vengono introdotti molti movimenti virtuosi, ma tutti dipendono in gran parte dall’abilità del cavaliere. D’altra parte, distinguersi e causare un’impressione in una variazione è un’altra storia: è qui che la formazione nella danza si manifesta. Ma non solo nelle variazioni, la maggior parte delle danze, sia soliste che in ensemble, sono costruite sull’allegro; tutti i valzer, tutte le code sono allegri.


			Tutto il lavoro precedente, prima dell’introduzione dell’allegro, è preparatorio per la danza; quando ci avviciniamo all’allegro, è allora che iniziamo a imparare a danzare, è in questo momento che si rivela tutta la saggezza della danza classica.


			Nel culmine della gioia, i bambini danzano e saltano, ma le loro danze e i loro salti sono ancora solo manifestazioni istintive di gioia. Per trasformarli in arte, stile ed espressività, è necessario dare loro una forma specifica, e questo inizia a prendere forma nello studio dell’allegro.


			Quando le gambe dell’allievo saranno posizionate correttamente, avendo già la rotazione esterna, con lo sviluppo e il rafforzamento della pianta del piede, garantendo elasticità e muscoli rafforzati, allora può iniziare a imparare l’allegro.


			I salti iniziano con lo studio del temps levé, che si esegue spingendo entrambe le gambe a terra nella I, II e V posizione, seguito dal changement de pied e, infine, dall’echappé - all’inizio, per facilitare, vengono eseguiti alla sbarra, di fronte a essa e tenendosi con entrambe le mani.


			Il salto successivo è solitamente l’assemblé, che è piuttosto complesso nella sua struttura - questa tradizione ha motivi profondi e solidi. L’assemblé fa sì che tutti i muscoli vengano attivati correttamente contemporaneamente. È difficile per un principiante assimilarlo, ed è necessario controllare attentamente ogni momento del movimento; facendo ciò, si evita la possibilità di rilassamento muscolare. L’allievo che impara a eseguire correttamente l’assemblé non solo impara questo passo, ma acquisisce anche una base per l’esecuzione di altri passi dell’allegro - gli sembreranno più facili e non ci sarà la tentazione di eseguirli in modo rilassato, se la postura corretta del corpo è stata interiorizzata fin dal primo passo e è diventata un’abitudine.


			Sarebbe infinitamente più facile insegnare a un bambino a fare, ad esempio, il balance, ma come allora insegnargli il modo corretto di mantenere il corpo, controllare i muscoli? Inevitabilmente, a causa della facilità di questo passo, le gambe si rilassano e non si acquisisce la rotazione esterna dell’assemblé. Le difficoltà incorporate nell’assemblé portano direttamente all’obiettivo desiderato.


			Dopo l’assemblé, è possibile passare al glissade, jeté, pas de basque, balance - ripeto, preferibilmente non introdurre quest’ultimo finché i muscoli non siano sufficientemente sviluppati nei salti di base e il salto abbia una base corretta.


			Quindi, sapendo eseguire il jeté, non è sorprendente passare ai salti atterrati su una gamba (quando l’altra gamba rimane dopo il salto in sur le cou-de-pied o si apre), come ad esempio il sissonne ouverte. Allo stesso tempo, si può imparare il pas de bourrée, sebbene non si stacchi da terra, ma è necessario che in esso si sentano le gambe saldamente posizionate.


			In questa fase di sviluppo, l’allievo può già ricevere una danza semplice.


			Nei livelli più avanzati, vengono studiati i salti più difficili, con pause in aria, come ad esempio il saut de basque. Tra questi, il più difficile è il cabriole, che conclude lo studio dell’allegro.


			Ribadisco che parlo più ampiamente dell’allegro e gli do enfasi, perché l’allegro è la base, è su di esso che si fonda tutta la danza.


			Nelle classi avanzate, quando la lezione diventa sempre più complessa, tutti i passi possono essere eseguiti en tournant, dai semplici battements tendus fino ai passi più complessi dell’adagio e dell’allegro - tutto è eseguito en tournant, fornendo un lavoro più impegnativo per i muscoli già sviluppati e forti.


			Non fornirò schemi rigidi per la costruzione delle lezioni. Questa è un’area in cui l’esperienza e la sensibilità dell’insegnante svolgono un ruolo decisivo.


			Oggi, durante un periodo di intensa costruzione, la vita è frenetica e nel teatro - il ritmo non ha nulla a che fare con il passato. Prima, ogni allieva e artista si esibiva in spettacoli da tre a quattro volte in un intero mese. Ora, il numero di spettacoli è aumentato significativamente. Qui è necessario essere molto attenti.


			Se percepisco che una determinata classe o gruppo di ballerine è stanco, se so che sono sovraccarichi di lavoro, a volte do solo un lavoro leggero in lezione per alcune settimane e conduco le allieve con molta cura. Ma poi, se c’è un po’ di sollievo, meno lavoro o qualche evento che stimoli l’energia, sento che c’è spazio per sforzi più energici, allora le lezioni diventano intense - sfrutto il tempo e le arricchisco con sfide in un breve periodo.


			In sintesi, è necessario essere molto sensibili alle condizioni di lavoro per non trasformare il beneficio della lezione in un danno. Se mi dettano un programma, vorrei non solo rispettarlo, ma anche superarlo. Tuttavia, il mio dovere è tenere conto del carico di lavoro delle allieve, non uscire dalla realtà.


			Lo stesso principio deve essere applicato in relazione alle allieve quando sono coinvolte in lavori di produzione. Le nostre allieve, come stagisti in una fabbrica, perfezionano le loro conoscenze attraverso la pratica nel teatro. Anche qui non si possono stabilire regole rigide. A seconda delle esigenze della produzione, le allieve a volte eseguono sul palco ciò che non hanno ancora assimilato in lezione, qualcosa oltre il programma. Nessuna proibizione o regola rigida deve essere imposta in quest’area. Il teatro fa richieste alla scuola, e queste richieste possono essere soddisfatte senza danneggiare le allieve, purché l’insegnante dimostri sensibilità e conoscenza: ciò che è difficile per una in una determinata classe può essere fattibile per un’altra. Il coreografo, in questo caso, deve tenere conto delle osservazioni dell’insegnante e guidare le allieve secondo le sue indicazioni. Se la pratica delle allieve sul palco viene condotta in modo meccanico, seguendo il programma, ciò può danneggiare il loro sviluppo artistico e l’affermazione dell’individualità delle talentuose.


			Alla luce di quanto sopra, considero impossibile fornire schemi fissi per le lezioni - ciò richiede un’assoluta individualizzazione e la considerazione di molti aspetti.


			Lo stesso posso dire del lavoro delle artiste, delle loro lezioni quotidiane e della preparazione per lo spettacolo. L’esercizio deve essere affrontato come affrontiamo i nostri trattamenti di salute nella vita: riceviamo le prescrizioni del medico, ma, in generale, ognuno sa come applicarle a se stesso, come curarsi.


			Tra le ballerine, le malattie professionali delle gambe sono estremamente comuni, il che porta a combinare gli esercizi in modo diverso, per incorporare meglio l’area interessata nel lavoro, finché non è “riscaldata” e lo spettacolo può essere eseguito senza dolore.


			A questo punto, credo che non sia superfluo menzionare che condivido completamente la convinzione esistente tra i ballerini sui benefici di praticare durante l’estate, anche nel caldo. Raccomando vivamente alle mie allieve di non interrompere gli esercizi quotidiani durante l’estate. In questi brevi mesi, Si possono fare grandi progressi, come spesso hanno osservato in sé stesse durante l’estate. Non è necessario perdere tempo per “riscaldare” le gambe, poiché queste sono già “calde” prima dell’inizio della lezione, rendendo le allieve più ricettive e ottenendo maggiori benefici da qualsiasi sforzo - possiamo iniziare immediatamente con un lavoro più impegnativo, che influisce positivamente sullo sviluppo dei legamenti e sulla flessibilità delle articolieno.


			Mi limiterò a fornire alcune linee guida generali per condurre la lezione, e alla fine del libro, il lettore troverà esempi di lezioni adattate per allieve di livelli avanzati.


			L’esercizio quotidiano, dal primo anno di apprendimento fino alla fine della carriera sul palco, è composto dagli stessi passi. È vero che, alla fine del primo anno di apprendimento, l’allievo non esegue ancora l’esercizio completo, ma anche una bambina piccola che sta iniziando a imparare esegue già gli stessi movimenti che, in seguito, faranno parte dell’esercizio completo del danzatore.


			I seguenti passi vengono praticati (solo per il primo anno di apprendimento - in un altro ordine).


			La lezione inizia con il plié nelle cinque posizioni.


			Qui farò una piccola osservazione: il fatto che iniziamo a eseguire il plié nella sequenza delle posizioni, cioè iniziando con la prima posizione, non è in alcun modo una tradizione casuale o sciocca. Sebbene siano state espresse opinioni che suggeriscono di iniziare il plié con la seconda posizione, io non posso concordare. Sembrerebbe più facile imparare il plié iniziando con la seconda posizione, poiché è più stabile. Tuttavia, questo metodo ha anche i suoi svantaggi, poiché, grazie alla maggiore stabilità delle gambe nell’apprendere il plié in questa posizione, è facile rilassare il corpo e non mantenere la postura corretta del danzatore. Pertanto, è più corretto iniziare a imparare il plié con la prima posizione, dove la posizione delle gambe è meno stabile e obbliga il danzatore a fare uno sforzo fin dall’inizio per mantenere la verticalità attorno alla quale è costruito l’equilibrio del danzatore. Questo obbliga a controllare i muscoli, accovacciarsi senza sporgere i glutei, mantenendo tutto il corpo più concentrato e la posizione corretta, fornendo la base per qualsiasi plié.


			È molto più difficile raggiungere questo obiettivo nella seconda posizione, anche con allieve più avanzate, e con i bambini principianti rischiamo di abituarli alla mancanza di tensione muscolare, mentre otteniamo il controllo dell’intera figura raddrizzando le gambe nel demi-plié iniziale.


			Dopo il plié, vengono i battement tendu. Devono sviluppare fin dalle classi più giovani una rotazione esterna sicura e solida, in modo che, successivamente, nei salti, le gambe assumano naturalmente una V posizione nitida e corretta, poiché non ci sarà tempo per correzioni. Per questo, fin dai primi passi, è necessario richiedere che il piede sia posizionato in modo accurato e fermo nella V posizione.


			Dopo il battement tendu vengono: rond de jambe par terre, battement fondu, battement frappé, rond de jambe en l’air, petit battement développé e grand battement jeté. Tutti questi passi possono essere combinati e resi più complessi a seconda del livello della classe e del metodo dell’insegnante.


			Vorrei sottolineare che, nelle classi più giovani, non si dovrebbe riempire il tempo dei bambini con varie combinazioni. L’esercizio può sembrare monotono nella sua uniformità, sebbene questa uniformità possa essere interrotta eseguendo movimenti in diverse divisioni ritmiche (ad esempio, in 1/2 - nel valore di una minima, in 1/4 - nel valore di una semiminima). In queste classi, vengono stabiliti i fondamenti dello sviluppo dei muscoli, dell’elasticità dei legamenti e dell’incorporazione dei principi dei movimenti iniziali. Tutto ciò è raggiunto con la ripetizione sistematica dello stesso movimento più volte di seguito, ad esempio: è meglio eseguire il passo otto volte di seguito piuttosto che eseguire due o quattro combinazioni in otto battute. Movimenti dispersi e scarsi non raggiungeranno l’obiettivo. È necessario essere completamente sicuri che l’allievo abbia praticato il movimento e lo eseguirà correttamente in qualsiasi combinazione, per poter avanzare con sicurezza nelle complessità della lezione. Altrimenti, possiamo anche raggiungere la rapidità dell’allievo, ma nessun passo sarà completamente assimilato.


			In sintesi, se imponiamo troppe pose ai bambini a scapito dello sviluppo tecnico dei movimenti, il loro progresso sarà lento. Nelle classi intermedie (V e VI), le combinazioni sono consentite, ma con molta cautela. Non bisogna dimenticare che queste classi intermedie devono sviluppare la grande forza necessaria per la ballerina, permettendo loro di concentrarsi completamente sul loro sviluppo come danzatrici nelle classi avanzate. Le abilità di danza devono essere sviluppate equamente nel lavoro degli arti superiori e inferiori. Se l’attenzione è focalizzata solo sulle gambe, dimenticando braccia, tronco e testa, non si raggiungerà mai una completa armonia dei movimenti e un’impressione adeguata di esecuzione. A volte, l’esecuzione è eccessivamente orientata verso effetti facili, e durante il “posare” delle braccia ci si dimentica delle gambe, il che non risulterà in una completa armonia dei movimenti.


			Nelle classi avanzate, l’esercizio alla sbarra sembra relativamente breve, ma questa è un’impressione ingannevole. Nelle classi avanzate, vengono eseguiti quotidianamente gli stessi esercizi delle classi iniziali. Tuttavia, grazie alla tecnica sviluppata, vengono eseguiti a un ritmo più veloce, il che richiede meno tempo, ma fornisce ai muscoli l’elasticità necessaria.


			L’esercizio al centro è combinato dagli stessi passi della sbarra, e poi si passa all’adagio e all’allegro.


			Qui, devo fare un’osservazione generale. Negli ultimi anni, ci sono stati cambiamenti radicali nella distribuzione del tempo di studio nella nostra scuola, a causa di nuovi approcci che richiedono una comprensione più ampia e completa nel campo dello studio della sua specialità.


			Fin dai primi anni, diamo agli allievi l’opportunità di sperimentare le loro abilità non solo in classe, ma anche nella pratica, partecipando a balletti e spettacoli della scuola. Gli allievi non si sentono disconnessi dalla vita artistica; dalle esperienze precoci, imparano ciò che possono e devono ottenere dalle lezioni, il che li porta a studiare in modo consapevole e serio.


			Un ruolo significativo è svolto anche dallo sviluppo generale offerto attualmente nella nostra scuola. Il programma generale non può essere paragonato a quello precedente, sia in termini di discipline generali che specialistiche. Ai miei tempi, praticamente non si studiava la danza carattere, essa veniva assimilata attraverso diversi numeri di danza. L’esercizio delle danze carattere è stato elaborato in dettaglio negli anni ‘20 da A.V. Shiryaev, che ha sistematizzato i movimenti delle danze carattere, facilitando notevolmente il lavoro in questo campo.


			Non sto menzionando discipline come la storia del teatro, la storia dell’arte, la storia del balletto, la storia della musica, ecc. Ai miei tempi, queste discipline non facevano parte del programma, poiché la preparazione teorica della ballerina non era considerata necessaria.


			A tutto ciò, si deve aggiungere che, per il perfezionamento nell’arte della danza, è necessaria una dimostrazione visiva dei movimenti. Nei manuali, la nostra arte “muta” è difficile da trasmettere con precisione.


			Più di una volta ho riflettuto sui versi di Pushkin:


			“Con una gamba che tocca il suolo, / L’altra che gira lentamente”


			Nel nostro linguaggio, è come se un rond de jambe en l’air fosse eseguito con una gamba, mentre l’altra rimane sulla punta (cioè, la gamba è sulla punta dei piedi). O forse non è un rond de jambe en l’air, ma un grand rond de jambe eseguito a 90°, poiché si dice - “girando lentamente”. E poi:


			“E all’improvviso un salto, e all’improvviso vola” - dove vola? Verso l’alto o si lancia lontano? Scritto magnificamente, ma, purtroppo, è difficile rappresentare questi versi di Pushkin in movimenti - tutto rimarrà nel regno dell’immaginazione.


			Per preservare per le generazioni future tutti i nostri risultati, è necessario ricorrere al cinema; questo sarà un grande contributo alla conservazione della nostra arte. Con il passare degli anni, speriamo che le nostre conquiste, registrate su pellicola, aiutino le future generazioni a imparare e perfezionarsi.


			In un futuro prossimo, la nostra prima esperienza in questo campo sarà mostrata al grande pubblico - si tratta di riprese della metodologia della danza classica delle scuole di coreografia di Mosca e Leningrado. Questo film sarà una guida scientifica anche per le regioni più remote.


			Attualmente, questo film si trova al Museo Statale del Teatro di Leningrado. 
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