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Questo raro e prezioso libro contiene una esaustiva selezione degli
articoli (recensioni, presentazioni, interviste), relativi agli
spettacoli delle Stagioni di Prosa (1999-2006 e 2008-2016) e delle
Stagioni di Lirica (2008-2016) del Teatro Comunale di Ferrara,
scritti da Riccardo Roversi e apparsi su “il Resto del Carlino”.
Una storia “recente” del Teatro Comunale, nonché una testimonianza
del periplo (e i primi lustri) nel nuovo millennio.
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UNA DONNA MITE



  
(Fëdor Dostoevskij)


Profondamente scosso da un tragico
fatto di cronaca letto sul giornale, Fëdor Dostoevskij scrisse la
novella 
La mite nell’autunno del 1876. Fondendo l’introspezione
psicologica ed esistenziale del personaggio femminile in questione
con il tormentato profilo di un personaggio maschile già
tratteggiato qualche anno prima nel suo brogliaccio inedito
relativo a 
L’idiota. I due protagonisti, una donna «poco più che
bambina» e un uomo «poco meno che vecchio», perpetrano con lucida
follia l’annientamento dei reciproci sentimenti: lei non potendo
sopportare la prigionia impostale da colui che paradossalmente l’ha
“liberata”, lui soffocando in un rancoroso cinismo la sua pur
grande sebbene reietta anima. L’allestimento teatrale, di rara
suggestione, ricavatone da Gabriele Lavia indaga e approfondisce
l’alternanza di contrasti ed equilibri della coppia,
caratterizzando ulteriormente le personalità dei due comprimari e
lasciando sullo sfondo le realistiche ragioni degli avvenimenti. La
scena si apre quando la vicenda è già conclusa e l’uomo, superstite
del “gioco al massacro”, ripercorre drammaticamente l’intera
storia. La cui trama è la seguente. Una giovane orfana, in balia
delle zie, per liberarsi si mette alla ricerca di un lavoro
pubblicando inserzioni che paga col denaro ricavato impegnando
oggetti di famiglia al banco dei pegni, dove il proprietario: un
ufficiale radiato dall’esercito per viltà, le propone di sposarlo;
lei accetta per affrancarsi dal giogo ma innescando così lo
spietato meccanismo di conflitto autodistruttivo, infatti - alla
fine - si getterà dalla finestra stringendo al petto l’icona della
Madonna che aveva impegnato, lasciando lui solo nella propria
disperazione. Il tema della solitudine umana priva di qualsiasi
conforto e speranza, l’atmosfera paradossale e il tono plumbeo
riconducono stranamente (e chissà se programmaticamente) al “teatro
dell’assurdo”. Il fallimento dell’amore e della coppia rievoca 
Giorni felici di Beckett, la scena - un antro pieno zeppo
di oggetti d’ogni sorta con una sola alta finestra - ricorda
l’interno claustrofobico con le due altissime finestre in 
Finale di 
partita, ancora di Beckett, e le pendole - angosciosamente
ferme alle due di notte - riportano all’orologio senza lancette in 
La parodia di Adamov. La novella: forse il più riuscito
saggio di monologo interiore di tutta l’opera dostoevskiana, viene
magistralmente attualizzata dalla interpretazione
dell’indiscutibile Lavia e della convincente Barbora Bobulova (alla
sua terza prova teatrale ma anche brillantemente impegnata nel
cinema), dalla efficace scenografia di Carmelo Giammello e dalle
inquietanti musiche di Giorgio Carnini.
  
  


  

--------------------------------------------------
  
  


  
IL MAESTRO E MARGHERITA
  

  
(Mikhail Bulgakov)

  
Coprodotto dal Teatro Comunale di
Ferrara, dal Teatro Nazionale Eminescu e dal Teatro di Castalia,
l’adattamento dal famoso romanzo 
Il maestro e Margherita, di Mikhail Bulgakov, si configura
come una sorta di progetto multietnico e in qualche modo
interdisciplinare. Gli artisti italiani, moldavi e russi, riuniti
per questa occasione, convogliano le differenti esperienze
culturali in un allestimento nel quale «lo spazio scenico diventa
luogo di stupefazione, dove l’uso dei più diversi linguaggi
teatrali scandisce la narrazione e insieme sottolinea la fitta
trama di relazioni sottese alle vicissitudini di ogni personaggio».
Il capolavoro di Bulgakov celebra il trionfo dell’amore, in
contrapposizione all’apatia e al servile ossequio nei confronti del
potere costituito. La storia narra che il Diavolo in persona,
arrivato a Mosca sotto le mentite spoglie di un negromante
accompagnato da un balordo seguito di cortigiani, sconvolge
l’oziosa e noiosa 
routine della grande capitale; provocando una ridda di
tragicomiche situazioni e di disavventure, che hanno come vittime
ridicoli funzionari e grigi burocrati della vita e dell’arte.
Espedienti che tuttavia, alla fine, non riusciranno a minare la
delicata storia d’amore fra uno scrittore (il “maestro”) e la sua
inquieta ma tenerissima amante (Margherita). Commentando l’opera, a
suo tempo Eugenio Montale smascherò la feroce satira che pervade il
libro ma pure, al contempo, esaltò il commovente “miracolo” reso
possibile dal più incorruttibile dei sentimenti umani: l’amore. La
Compagnia Teatro di Castalia, diretta da Andrea Battistini, si
cimenta con il consueto entusiasmo nella originale riduzione
teatrale curata dallo scrittore, commediografo e drammaturgo Rocco
d’Onghia; percorrendo un itinerario scenico basato più sulla forza
della prosa autoriale che non sulla scansione cronologica della
vicenda, attraverso la continua reinvenzione e ricreazione del
pirotecnico e tentacolare soggetto 
bulgakoviano. Ma comunque affrontando con coerenza i
“registri” della narrazione in tutti e tre i suoi precipui livelli:
quello allegro e satirico (i sabotaggi dei demoni), quello
sentimentale (la storia dei due amanti) e quello epico (il romanzo
del maestro su Pilato). Gli assistenti alla regia sono Gianluigi
Tosto e Andrei Sochirca, gli oggetti di scena di Graziano Gregori e
le luci di Carlo Pediani.
  
***
  
Buono il successo di pubblico per
la prima rappresentazione assoluta de 
Il maestro e Margherita, portato in scena al Teatro
Comunale per la Stagione di Prosa 1999-2000. Sebbene la Compagnia,
come è del tutto comprensibile, abbia bisogno di rodarsi e di
acquisire ulteriore sicurezza nelle repliche, la sobria
coproduzione del Teatro Comunale si è dimostrata azzeccata, attenta
soprattutto all’arte e senza manie di gigantismo. Meglio certo, per
esempio, del deludente 
Donna del mare prodotto in occasione del Bicentenario,
allorché ben altro ci si sarebbe aspettati da Bob Wilson che il
melenso sciabordio delle onde sugli scogli e la banale alternanza
del colore delle luci di scena, per non parlare degli interpreti
quasi alieni alla sensibilità dei loro personaggi. 
Il maestro e Margherita, nel felice adattamento (dal
celebre romanzo di Mikhail Bulgakov) di Rocco d’Onghia e
nell’altrettanto riuscita regia di Andrea Battistini, ha invece
sorpreso per l’originalità con cui il testo è stato “tradotto” in
funzione del teatro. Infatti il materiale prosastico 
bulgakoviano ha dovuto, per esigenze sceniche, essere
quasi completamente riassemblato. L’azione si è aperta con la
immediata presenza sul palcoscenico dei demoni ma senza il “mago”
Woland, il quale appare solo più tardi, dopo che si è introdotta la
storia d’amore fra il “maestro” e Margherita e durante la cerimonia
stregonesca a cui quest’ultima partecipa. Inoltre, mentre nella
prima parte dell’allestimento si è privilegiata la componente
grottesca, nella seconda si sono approfondite le implicazioni
sentimentali ed etico-morali, fino al ricongiungimento dei due
protagonisti e (paradossalmente) all’assennato e poetico monologo
finale del Diavolo. «Il piano reale, quello degli eventi narrati, -
ha scritto a suo tempo Eugenio Montale in merito al grande romanzo
di Bulgakov - ha un significato allegorico, ci dice che una massa
di anime morte, non più servi della gleba ma servi di un sistema
disumano, può essere suggestionata e avvinta da un grande
ciarlatano che sappia recitar bene la sua parte». Una affermazione,
questa, che suscita considerazioni psicologiche e sociopolitiche,
un assunto che designa l’uomo quale eterna vittima della demagogia
ma anche della propria aspirazione al sogno; elementi che la
rappresentazione della Compagnia Teatro di Castalia ha saputo,
insieme agli aspetti ironici e spettacolari, proporre con misura e
intelligenza. E anche con notevole concentrazione: basti pensare
che gli attori stavano già in scena a sipario alzato, immobili
nella penombra, mentre il pubblico cominciava ad affluire nel
teatro e che erano quasi incapaci di uscire dai loro ruoli, in
qualche modo trattenuti dai personaggi, perfino davanti gli
applausi alla fine della 
performance. Buone le scene e le luci, ottimo il commento
musicale, che ha spaziato nelle sonorità contemporanee fra Arvo
Pärt e Paul Giger.
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GAUDEAMUS
  

  
(Serguei Kaledin)

  
Un battaglione logistico appare e
scompare sulla scena di un deserto di neve, esplodendo e implodendo
nelle proprie storie e contraddizioni, come una sorta di metafora
della complessità di un popolo e di una nazione, oppure anche dello
stesso universo. Questo in sintesi il soggetto dell’articolatissimo
allestimento di 
Gaudeamus, portato in scena dal regista Lev Dodin e tratto
dal racconto 
Stroibat (
Battaglione di costruzione) di Serguei Kaledin, uno fra i
pochi testi censurati nell’epoca della “glasnost” 
gorbacioviana. La vicenda percorre la fase di
addestramento di un disperato battaglione dell’Armata Rossa,
mostrandone l’abbrutimento e la degradazione attraverso il contagio
di un “sistema”, quello del regime sovietico, che ha le sue
propaggini pure nei disordini e nelle incertezze che accompagnano
l’avvento del capitalismo nella Russia di oggi. Ma ciò che più
affascina è il linguaggio teatrale utilizzato, scaturito
direttamente dalla straordinaria tradizione russa che fa capo al
grande teorico Konstantin Stanislavskij ma che, al contempo,
aggiunge al dogma di non rappresentare una parte bensì di viverla
il gusto spettacolare del teatro moderno, con la sua stupefacente
originalità e il suo disincantato coraggio di trasgredire dai
canoni. Ed è così che il messaggio di 
Gaudeamus si universalizza, grazie sia alla propria
energia dirompente assimilata mediante l’improvvisazione che al
simultaneo rispetto della sensibilità artistica russa. La ridda di
situazioni esilaranti alternate ai momenti drammatici, il
susseguirsi a mozzafiato di scene “impossibili”, le musiche che
spaziano fra la canzone napoletana e i Beatles, fra Schubert e
Brel, l’esplosione di danze e gli spunti parodistici, fanno di 
Gaudeamus uno spettacolo imprevedibile e imperdibile. Lo
rendono, sebbene a distanza di un decennio dalla sua creazione, un
evento e un esempio di teatro “globale”, dotato di una freschezza
ben lontana dalla 
routine che talvolta tende a paludare la prosa
occidentale. E soprattutto nessuno si preoccupi se lo spettacolo è
recitato in lingua originale (con soprattitoli proiettati), poiché,
come già accadde nella Stagione di Prosa 1986-1987 con lo
strepitoso 
Crepino gli artisti di Tadeusz Kantor, l’intera 
performance risulta tuttavia comprensibilissima sia nei
suoi contenuti che nella propria articolazione. Anzi, lo “scarto”
linguistico permette forse allo spettatore di concentrarsi e di
godere di più dei repentini capovolgimenti d’atmosfera, nonché dei
passaggi emozionali dalla dimensione del riso a quella del
sentimento, dalla realtà al sogno. I diciannove episodi di 
Gaudeamus sono interpretati da altrettanti
attori-mimi-musici-ballerini-cantanti del Maly Drama Teatr di San
Pietroburgo, la cura delle scene e delle luci è affidata
rispettivamente ad Alexei Porai-Kochits e a Oleg Kozlov.
  
***
  
Geniale. Uno spettacolo bellissimo,
denso di fascino ma, soprattutto, saturo di quella che nell’arte è
ormai sempre più spesso considerata la cenerentola fra le virtù:
l’intelligenza. Definire, come è stato fatto, 
Gaudeamus il 
Full Metal Jacket russo non è certo improprio, sebbene in
questo caso la fantasia delle soluzioni teatrali abbia addirittura
superato in suggestione i tanto decantati “effetti speciali”
cinematografici. Basti pensare alla scena - pervasa di
impressionante forza espressiva nonché probabilmente sequenza la
più famosa dello spettacolo - nella quale la bibliotecaria si
lascia sedurre da un soldatino, entrambi seduti su un pianoforte a
coda e, insieme, volano poi via nell’aria con lo strumento,
suonando una sinfonia di Mozart con le dita dei piedi sulla
tastiera a tempo di danza e raggiungono l’orgasmo quando la musica
tocca il suo apice, prima di scomparire nel “cielo” sopra alle
quinte. Ma naturalmente non sono mancate né potevano mancare le
scene di crudo, talvolta agghiacciante realismo. Il candido spazio
innevato del palcoscenico si è man mano ricoperto della sporcizia
della degradazione e della corruzione, della droga, dei liquami
delle latrine, dell’alcol e delle chiazze di sangue residuo delle
bestiali quanto inutili risse. Alla fine, dopo che il soldato
Kostia (personaggio di punta della vicenda in qualche modo “corale”
malgrado la struttura distribuita per episodi) ha concluso il suo
periodo di addestramento con una denuncia per omicidio a carico e
il paradossale rilascio di un attestato di “buon cittadino”, un
canto di donna celebra con dolcezza i «begli anni che la giovinezza
ci ha donato». Ecco allora che le riflessioni si moltiplicano e il
discorso, come si è già avuto modo di affermare, si universalizza.
Non importano né l’esaltazione lirica né l’abiezione morale, bensì
il vigore e l’energia della vita che si esternano soprattutto nella
sua parte iniziale, quella della gioventù, indipendentemente dal
contesto sociopolitico più o meno alienante a cui si è costretti
oppure di cui si è complici. Contano solo i sentimenti, buoni e
cattivi, dell’uomo e il modo e la forma in cui esso li interpreta e
li “applica” allo scorrere della propria breve esistenza. Resta in
conclusione un messaggio profondo e inquietante, che i memorabili
artefici del Maly Drama Teatr di San Pietroburgo hanno saputo
comunicare con una (all’apparenza disinvolta) padronanza tecnica da
sbalordire. Con il cuore e il cervello della straordinaria scuola
teatrale russa.
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E BALLANDO… BALLANDO
  

  
(da Théâtre du Campagnol)

  
Ispirato a 
Le Bal, opera del 1980 del Théâtre du Campagnol della
quale si è anche avuto in Italia la riduzione cinematografica nel
celebre film di Ettore Scola, 
E ballando... ballando si propone come uno degli
avvenimenti teatrali più intriganti degli ultimi anni. Soprattutto
perché il soggetto, che racconta il trasformarsi della società
francese (nella versione originale) durante questo secolo
attraverso l’evoluzione della musica e del ballo, possiede la
camaleontica dote di potersi adattare, modificando le musiche e i
balli a seconda delle esigenze etnico-geografiche, a qualsiasi
Paese europeo o anche extra continentale. Una caratteristica,
questa, che tuttavia non rappresenta affatto una facilitazione ma
che, anzi, costringe il regista a una profondissima riflessione,
poiché il rischio di scadere in una operazione di mero sunto
storico, quantunque spettacolare, in assenza di idonei “filtri”
culturali e artistici, è in agguato dietro l’angolo. Ma non è
questo il caso. Il grande allestimento, prodotto dalla Comunità
Teatrale - Festival La Versiliana e adattato e diretto dall’ottimo
Giancarlo Sepe (sensibile regista 
beckettiano e 
pirandelliano), è qui “tradotto”, dalla base del
“contenitore” francese, in funzione delle vicende italiane e degli
italici costumi, vizi, virtù e sentimenti. L’ambientazione scenica
è quella di una grande balera, che a mano a mano si modifica,
insieme alle musiche, ai balli e ai suoi frequentatori, registrando
i mutamenti dell’“esterno”, testimoniando gli amori, le gioie, i
delitti e la follia degli esseri umani e del loro contesto
storico-sociale. 
E ballando... ballando (il titolo è francamente bruttino)
già annovera, oltre all’allestimento originale francese, oltre a
questo italiano e al film di Scola, pure una edizione spagnola di
enorme successo e si configura come una sorta di “griglia” sulla
quale possono confluire e modellarsi le varie espressioni culturali
di innumerevoli collettività. «Il lavoro può sembrare - si sono
affrettati a commentare alcuni critici - un 
musical ma non lo è». Allora definiamolo una 
commedia musicale, che è la stessa cosa, con buona pace
dei pedanti. Oppure un 
musical “sublimato”, visto che esso riesce a fare a meno
anche dell’ultimo legame con il teatro cosiddetto serio: il dialogo
verbale. Le scene sono di Carlo De Marino, i costumi di Sabrina
Chiocchio, le luci di Silvano Paglia e le musiche sono curate da
Harmonia Team.
  
***
  
Malgrado l’opinabile abbondanza di
musiche napoletane o meridionali e comunque, in genere, non sempre
significative e a parte il titolo abbastanza infelice, lo
spettacolo è risultato nel complesso piuttosto piacevole e le oltre
due ore di scena sono scivolate via in un baleno. La rodatissima
Compagnia ha raccontato con il ballo, la mimica e la gestualità,
mezzo secolo di storia italiana in modo impeccabile. Quasi
trasformando la balera dove la scena è ambientata in una sorta di
“madre” civica, rassicurante e protettiva come una placenta, dove
tutto può mutare senza mai perdersi, dove nemmeno la follia degli
uomini riesce a destabilizzare l’eterno rituale dell’aggregazione
e, di conseguenza, dell’amore e dell’odio. Almeno finché essa non
verrà completamente distrutta, annientata nel suo valore materico e
morale. E anche in quel caso potrà essere ricostruita, rigenerata
da un’umanità che utilizza i propri conflitti al solo scopo di
anatomizzare il cuore delle relazioni interpersonali. Il pubblico
del Teatro Comunale (peraltro non gremitissimo) ha molto
apprezzato, con vari applausi a scena aperta, la godibile 
performance della Compagnia. Composta da una ventina di
bravissimi attori-ballerini che hanno ripercorso, con il linguaggio
dei loro corpi immersi in un tempo 
accelerato, le atmosfere quasi oniriche della nostra
memoria storica. Ci si è così visto scorrere davanti agli occhi il
film della essenza del Novecento: la gente anonima impegnata nei
rituali del 
dancing e l’epoca fascista, l’incubo della guerra e
l’ottimismo della pace, la “colonizzazione” americana e il 
boom economico, la corruzione e la trasgressione, le
rivendicazioni sociali e il terrorismo. Priva di concessioni a
facili nostalgie o indugi a scontati 
revival, l’ipotesi storico-folclorica dell’allestimento è
stata perseguita con lucida coerenza; attraverso il disincantato
occhio registico di Giancarlo Sepe, l’espressività coreografica
degli interpreti e il succedersi delle accurate atmosfere. Buone le
scene di Carlo De Martino e le luci di Silvana Paglia, strepitoso
l’avvicendamento dei costumi di Sabrina Chiocchio, mentre ha in
parte destato qualche perplessità la selezione musicale curata da
Harmonia Team. In sintesi: ottima la Compagnia (che ha dedicato la
serata all’indimenticabile Pupella Maggio) e interessante lo
spettacolo, il quale tuttavia compie quasi vent’anni dalla sua
prima rappresentazione e un po’ li dimostra.
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IL SUICIDA
  

  
(Nicolaj Erdman)

  
Forse solo a Luca De Filippo,
figlio e in qualche modo erede del patrimonio artistico del grande
Eduardo, poteva venire in mente di tracciare un originale filo
conduttore tra Napoli e Mosca; lungo il quale poter stendere, in un
inedito e farsesco dispiegamento, le reciproche suggestioni di due
città tutto sommato ammalate della stessa cronica esigenza di
arrangiarsi per sopravvivere, abitate entrambe dalla medesima gente
perennemente in bilico fra la saggezza popolare e la disperata
cialtroneria. Per farlo ha affidato a un commentatore satirico,
Michele Serra, il riadattamento per la sua Compagnia de 
Il suicida, un testo composto nel 1928 da Nicolaj Erdman.
Il commediografo russo, in quegli anni censurato e perseguitato dal
regime fino ad essere ridotto al silenzio, è stato peraltro un
efficace autore della scuola “formalista” di Vsevolod Emil’evič
Mejerchol’d: il teorico che affermò una stilizzazione fondata
sull’espressionismo scenico e sul “marionettismo” degli attori,
realizzando in seguito allestimenti basati sulla “biomeccanica” e
sul “costruttivismo” (Gogol, Majakovskij, ecc.). L’approccio di
Michele Serra al testo di Erdman è risultato stimolante per «il
fatto - ha dichiarato egli stesso in una recente intervista - che
ne 
Il suicida i personaggi sono tutti fetenti, figure
motivate solo dal provvedere ai cavoli propri». Ovviamente
scherzava… però non tanto. Infatti la grottesca e spietata commedia
messa in scena da Luca De Filippo affonda con la lama del sarcasmo
nella vulnerabile meschinità degli uomini, scaturita dalla loro
vigliaccheria di fronte alle avversità e dalla loro mascalzonaggine
laddove si trovino incalzati dai bisogni elementari. Una umanità
cattiva (o incattivita), senza dignità né pretesti, senza l’alibi
dell’eterno vittimismo nei confronti del potere. La vicenda si apre
con un esilarante malinteso: un disoccupato di Mosca, il mediocre
Semion Semionovič, si chiude nel gabinetto per mangiarsi -
finalmente solo - in tutta tranquillità una salsiccia. Ma i suoi
conviventi, la moglie e la suocera, convinti che la salsiccia sia
in realtà una pistola, credono che egli voglia suicidarsi.
L’equivoco è il catalizzatore delle tragicomiche situazioni che
seguono, durante le quali si smascherano l’universale grettezza e
la spontanea ipocrisia di tutti i personaggi, compreso il
protagonista, su uno sfondo segnato dal fallimento degli ideali e
dalla vanificazione di ogni fede. La regia è affidata ad Armando
Pugliese, le scene e i costumi sono di Raimonda Gaetani.
  
***
  
Applausi convinti per Luca De
Filippo e la sua Compagnia al termine de 
Il suicida, in scena al Teatro Comunale. Sebbene un po’
troppo “gridata” ma in compenso addolcita da deliziosi “siparietti”
durante i cambi di scena, la commedia di Nicolaj Erdman si è
rivelata pervasa di rara vivacità e freschezza. La disarmante
sincerità della 
performance non ha risparmiato nessuno, il “bestiario”
faunistico sfilato davanti agli occhi degli spettatori ha sfoggiato
un campionario eterogeneo di bugiardi e profittatori, di ipocriti e
meschini, vigliacchi e assatanati: tutti prototipi della realistica
abiezione di una umanità alla deriva dalle sponde di ogni autentico
valore morale o ideologico. E comunque due ore e mezza di
divertimento, “a teatro” e non “in teatro”, cioè mediante il teatro
e non mettendo sul palcoscenico uno qualsiasi dei tanti (troppi)
comici televisivi, non sono coi tempi che corrono cosa di poco
conto. L’equazione Napoli=Mosca ci induce a un ravvedimento circa
le problematiche esistenziali della gente ovunque ubicata: nei
luoghi in cui lo Stato è da sempre latitante, dove il potere ha
instaurato un regime e dove ha sostituito le armi con la demagogia.
Ben calibrata la regia di Armando Pugliese, il quale sostiene che
«per dei napoletani la farsa è superiore alla tragedia: perché la
contiene», indiscutibili le scene e i costumi di Raimonda Gaetani
(una vita trascorsa nel teatro con la famiglia De Filippo), buone
le musiche per orchestrina di Antonio Sinagra.
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SANS MARCHANDISES
  

  
(Convoi Exceptionnel)

  
Amava commentare, da grande
estimatore del Circo qual era, il mai abbastanza compianto Federico
Fellini: «Nulla si sa, tutto si immagina». In effetti il Circo, la
cui embrionale origine risale agli antichi egizi, è stato
probabilmente la prima forma di rappresentazione teatrale che si
conosca dove la fantasia creasse lo spettacolo e lo spettacolo
stimolasse per riflesso altre fantasie. La Compagnia Convoi
Exceptionnel rende omaggio con il suo allestimento
circense-teatrale 
Sans Marchandises a un intrattenimento “popolare”
finalmente elevato al rango di espressione artistica. 
Sans Marchandises, cioè “senza fronzoli”: né paillettes o
animali, né rulli di tamburi o effetti speciali, fonde e confonde
la poesia del Circo con l’arte del Teatro, lo sproloquio circense
con la sintassi teatrale. Cinque giovani funamboli, giocolieri e
clown provenienti dalla Echole National des Arts du cirque, la
scuola di Annie Fratellini, coadiuvati da quattro altrettanti
giovani musicisti diplomati al Conservatorio Nazionale di Musica,
tracciano le linee di una “nuova tradizione” che, affondando le
proprie radici nel variegato mondo dello spettacolo itinerante, si
protende avanguardisticamente verso una neo-estetica. E dopo il
debutto a Lille e una serie di gratificanti successi in giro per
tutta la Francia, la Compagnia Convoi Exceptionnel approda a
Ferrara con la sua carovana di camion e di roulotte, con il suo
pittoresco 
chapiteau (il tendone) capace di non oltre
duecentocinquanta spettatori a serata, per interpretare la commedia
dell’artista girovago, immerso in suggestive arie tzigane
contaminate di musica jazz. Lo spettacolo è realizzato in
collaborazione con Lan N’Guyen, la regia è di Frédéric Sintomer, i
costumi sono di Colette Thiellet e le luci di Olivier Grand
Perrin.
  
***
  
Hanno dichiarato in un’intervista,
l’anno scorso a Parigi, gli artisti della Compagnia Convoi
Exceptionnel: «Ciò che rappresentiamo non è una finzione... noi
vogliamo coinvolgere il pubblico e dalla platea la gente si può
riconoscere in noi... il Circo è la fucina della felicità, è il
luogo dove si incontrano senza stupirsi le persone più diverse tra
loro». Ed è stato davvero un allestimento basato sull’aggregazione
emozionale e spettacolare quello di 
Sans Marchandises, è stato un suggestivo “ritorno al
futuro” intriso di sensazioni archetipiche quasi dimenticate, un
poetico viaggio alla scoperta di un altro universo estetico
contemporaneo, percorso con la disarmante sincerità dell’arte
circense convogliata idealmente sulle tavole del palcoscenico.
Acrobati, saltimbanchi, giocolieri, funamboli, mimi, clown e
musici, hanno affascinato il pubblico del piccolo tendone con la
grazia delicata dei loro gesti, degli sguardi, delle 
gag, delle esibizioni, dei suoni e soprattutto con la
leggiadra e leggendaria atmosfera del Circo stavolta diluita in un
contenitore teatrale. La vertigine risultante, frutto di lirici,
abili e divertenti virtuosismi, ha evocato negli spettatori il
sentimento delle emozioni pure: programmaticamente spoglie del
consueto, propagandistico e tutto sommato superfluo apparato
finalizzato ai grandiosi quanto ipocriti “effetti speciali” oggi
così in voga. Uno 
chapiteau a due antenne, una pista del diametro d’una
decina di metri, alcuni strumenti musicali, una corda tesa, degli
elastici, qualche luce colorata e poi scatoloni, palline, torce,
funi, birilli e una colomba. Questi gli elementi “poveri” con i
quali la Compagnia Convoi Exceptionnel ha rappresentato 
Sans Marchandises. Uno spettacolo che ha confermato sulla
scena la felice soluzione di includere nel cartellone teatrale una 
performance di impostazione circense, un allestimento
gradevolissimo, sorprendente, che ha dato agli intervenuti quasi la
sensazione di averlo inconsciamente atteso per anni. Assolutamente
delizioso e assolutamente da non perdere.
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ROMEO AND JULIET
  

  
(Paolo Rossi)

  
Alcuni anni fa Paolo Rossi raccontò
durante un suo spettacolo che un giorno, fermato da una pattuglia
della polizia stradale per un semplice controllo, l’agente
incaricato gli chiese le generalità e lui rispose: «Sono Paolo
Rossi». E l’agente a sua volta replicò tendendogli la mano:
«Piacere, Marco Tardelli». Ecco, forse il problema dell’artista
comico Paolo Rossi è stato per un certo tempo quello di riuscire a
farsi prendere sul serio. Ci ha provato anche con la satira
politica, però ha continuato “solo” a divertire. Poi, dopo una
malattia che lo ha tenuto lontano dalle scene e costretto alla
degenza in ospedale per settimane, si è detto: «Ho cominciato col
non riconoscermi in quello che facevo e a non vederne l’importanza.
E di questo ho sofferto abbastanza. Perché è un lavoro che mi
piace: sono un privilegiato, quindi devo sentirmi responsabile. E
rischiare». E così è nato 
Romeo and Juliet. Un progetto teatrale coraggioso e
atipico, uno spettacolo dove 
pirandellianamente si recita “a soggetto”, con la
differenza però che gli “attori” arruolati ogni sera fra il
pubblico non solo non conoscono i ruoli che in qualche modo
dovranno interpretare ma sanno di diventare personaggi solo nel
momento stesso in cui vengono coinvolti. Sicché la dissacrazione
della più famosa fra le tragedie di Shakespeare si trasforma in
pretesto per un teatro di “rianimazione”, nel doppio senso di 
animazione spettacolare e di 
ri-animazione dallo stato catalettico in cui versa certa
arte del palcoscenico. Dunque alla base di tutto c’è la tanto
osannata e al contempo denigrata tradizione della commedia
dell’arte o, com’è stata definita in Italia dal Cinquecento fino a
Goldoni, commedia “all’improvviso”: senza un copione ma con un
semplice canovaccio o soggetto sul quale improvvisare. Di suo,
Paolo Rossi aggiunge la fantasia sardonica dell’istrione che chiama
il pubblico a contribuire alla realizzazione dell’evento. Del resto
«la società dello spettacolo oggi è tutto, - spiega l’attore - un
codice comune in cui ogni cosa è rappresentazione, immagine, in cui
tutto è delegato a giocare un ruolo. La società dello spettacolo
esiste e basta. Invece lo 
show-business è un’altra cosa, che effettivamente qualche
problema me lo ha creato. Adesso vorrei che lo spettacolo fosse in
grado di ridiventare una festa, viva e capace di lasciare a ognuno
qualcosa». La regia e l’interpretazione sono ovviamente di Paolo
Rossi, con la collaborazione artistica di Riccardo Piferi.
  
***
  
«Sono una specie di Mangiafuoco, -
commenta Paolo Rossi in merito al suo 
Romeo and Juliet - con cinque aiutanti e porto in giro i
classici. Ma nel mio teatrino non ci sono gli attori, il pubblico è
chiamato a realizzare l’evento». I cinque aiutanti che hanno
coadiuvato Rossi nel suo esilarante e intelligente allestimento
sono l’artista di strada francese Gerard Estréme, il cantastorie
senegalese Modou Gueye, il comico italiano Giovanni Cacioppo e il
musicista Emanuele Dell’Aquila (era assente l’altro musicista Pepe
Ragonese). E il pubblico, dapprima un po’ imbarazzato, ha finito
col lasciarsi completamente trascinare nella baraonda della “festa 
shakespeariana” che ha coinvolto gli spettatori, alcuni
dei quali “scritturati” due ore prima, altri durante la
rappresentazione e comunque tutti sollecitati non solo ad assistere
ma anche e soprattutto a “fare” lo spettacolo. In una scena
teatrale predisposta al “delirio organizzato” annunciato nel
sottotitolo, con due televisori accesi sul palcoscenico a uso di
«quelli che si annoiano», per circa due ore è successo di tutto:
dalla riscoperta di certi intrinseci significati del testo alla
generale demistificazione, dai momenti di rispettosa recitazione
del copione al caos del “dietro alle quinte” nelle le prove più
impegnative. L’insieme condito con la parodia - 
mutatis mutandis - di una sorta di 
pirandelliano teatro nel teatro. L’ostilità fra i
Montecchi e i Capuleti è stata espressa da un generale scambio di
insulti di una metà degli spettatori contro l’altra metà, la casa
di Giulietta si è trasformata in una discoteca e il suicidio di
Romeo in uno spot di pasticche alla menta. Ovviamente, com’è
agevole comprendere, la prosa tradizionalmente intesa non era né ha
voluto essere di casa. Tuttavia, questo “nuovo” Paolo Rossi,
davvero in forma smagliante, non ha fatto rimpiangere alcuna
seriosa o accademica serata di teatro elisabettiano. Rossi ha
letteralmente conquistato, con la sua arguta comicità e per la
“misura” che ha saputo infondere a un palcoscenico
programmaticamente allo sbando. In perfetta sintonia è apparsa la
collaborazione alla regia di Riccardo Piferi, anch’egli 
on stage, ottime le scene e simpatici i costumi di
Elisabetta Gabbioneta, buone le luci di Aldo Solbiati.
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CATERINA DE’ MEDICI
  

  
(Paolo Poli e Ida Omboni)

  
Figlia di Lorenzo II duca di
Urbino, Caterina de’ Medici sposò nel 1533 il futuro re di Francia
Enrico II. Nel 1560 divenne reggente, al posto del figlio Carlo IX
ancora in minore età; sino al 1563 ma anche in seguito condizionò
pesantemente la politica francese, destreggiandosi con astuzia e
spregiudicatezza soprattutto riguardo al problema delle fazioni
religiose in lotta fra loro all’epoca. Questo è il canovaccio
storico sul quale Paolo Poli si è basato per la stesura e
l’allestimento del suo nuovo lavoro teatrale, come di consueto una
sorta di 
musical, dal titolo appunto 
Caterina de’ Medici. Ma è stata in specie la prorompente
personalità dell’affascinante personaggio cinquecentesco a fornire
le linee essenziali dell’interessante rivisitazione, in chiave
ironica e attualizzata, delle vicende narrate in almeno una decina
di famosi romanzi di Alexandre Dumas. «Sfaccettata e dura come un
diamante, questa strepitosa 
dark lady cinquecentesca non ha ancora smesso di far
parlare di sé. La sua esistenza è stata un lungo, travolgente
romanzo d’amore con il potere e la sua disinvoltura nella scelta
dei mezzi per conservarlo avrebbe fatto trasalire Machiavelli».
Assolutamente priva di scrupoli, intelligente come solo il
cardinale Richelieu seppe esserlo in Francia alcuni decenni più
tardi e perversa come la più spudorata delle cortigiane, la
protagonista è attorniata in scena da una folta schiera di
comprimari, i tre figli: Francesco II, Carlo IX ed Enrico III,
l’infido duca di Angiò, i nemici duchi di Guisa, l’insopprimibile
Enrico di Navarra, la bella e intraprendente Maria Stuarda, quindi
il mago astrologo Ruggieri e poi buffoni, dottori, profumieri, ecc.
Paolo Poli sfoggia per questa commedia la Compagnia delle grandi
occasioni: Vittorio Attene, Paolo Calci, Alfonso De Filippis, Paolo
Portanti, Giovanni Scifoni, Rosario Spadola (ciascuno dei quali non
interpreta mai meno di tre personaggi), oltre ovviamente a se
stesso nel ruolo della celebre regina. Le scene sono di Emanuele
Luzzati, i costumi di Santuzza Calì, le luci di Alessandro
D’Antonio, le musiche di Jaqueline Perrotin, le coreografie di
Claudia Lawrence e Alfonso De Filippis. Il testo è stato composto a
quattro mani da Paolo Poli e Ida Omboni, la regia è dello stesso
Poli.
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LA TEMPESTA
  

  
(William Shakespeare)

  
Se si esclude l’
Enrico VIII, del 1613, composto probabilmente con la
collaborazione di John Fletcher, 
La Tempesta (1611) è da considerarsi l’ultimo dramma
scritto da William Shakespeare. Si tratta di una sorta di “summa”
idealmente autobiografica dell’autore, trasposta nella fiaba e
tutta incentrata sul protagonista: Prospero; il quale, dopo avere
subito l’usurpazione dal trono del ducato di Milano da parte del
fratello, approda con la figlia Miranda su un’isola deserta o,
meglio, abitata unicamente dal malvagio Calibano. Prospero diviene
mago, domina l’essere malefico e libera fate ed elfi benigni, tra
cui il tenero folletto Ariel. Alla fine, con un prodigio, Prospero
scatena una tempesta e fa naufragare sull’isola una nave con a
bordo i suoi nemici, compreso il fratello usurpatore. Ma la
sospirata vendetta sarà sostituita dall’amore, dal perdono, dal
pentimento e dalla felice riparazione dei torti subiti. «L’isola è
il palcoscenico, - afferma il regista Giorgio Barberio Corsetti -
il centro irradiante del mondo, luogo dell’esclusione, centro
solido nel mare agitato e profondo, fondo del mare su cui i corpi
si depositano dopo la tempesta, deposito della memoria e delle
possibilità». Dunque, dobbiamo attenderci una lettura introspettiva
ed “esistenziale” dell’opera, un allestimento rivolto nei suoi
contenuti all’indagine interiore e convogliato sui binari di un
percorso che si snoda attraverso l’articolata personalità del
protagonista, Prospero, che come molti critici hanno osservato
trova in Ariel la sua proiezione magnanima e radiosa e in Calibano
quella oscura e istintuale. I personaggi principali del dramma:
Prospero, Ariel e Calibano, sono interpretati rispettivamente da
Fabrizio Bentivoglio, Margherita Buy e Silvio Orlando, coadiuvati
dalla Compagnia del Teatro stabile dell’Umbria. La regia e le scene
sono di Giorgio Barberio Corsetti, l’assistenza alle scene e i
costumi di Cristian Taraborrelli, le musiche di Daniel Bacalov,
l’ideazione e la realizzazione video di Fabio Iaquone e le luci di
Sergio Rossi.
  
***
  
«Noi siamo fatti della stessa
sostanza dei sogni», dice Prospero nel suo celebre monologo della
scena prima nell’atto quarto de 
La Tempesta di Shakespeare. Tuttavia, in questo passo, il
grande poeta e drammaturgo di Stratford-on-Avon non intendeva 
noi esseri umani ma (anticipando Pirandello di tre secoli)

noi personaggi, la nostra vaga trasfigurazione sul
palcoscenico. Ha avuto dunque ragione Giorgio Barberio Corsetti,
regista de 
La Tempesta, in scena al Teatro Comunale per la Stagione
di Prosa 1999-2000, ad attribuire all’opera 
shakespeariana una valenza meta-teatrale, sia per ciò che
riguarda i contenuti e sia per quanto attiene al codice
tecnico-formale adottato nell’allestimento. Affinché il
palcoscenico non rappresentasse soltanto l’isola di Prospero,
piuttosto si configurasse esso stesso come isola, come rifugio e
laboratorio dello “smontaggio” e del successivo riassemblaggio
della storia e dell’interiorità del protagonista, dove questi
potesse scoprire e sperimentare la formula della propria catarsi
privata. Prova ne sia la magnifica scenografia, creata dallo stesso
regista con l’assistenza di Cristian Taraborrelli, proposta come
una sorta di straordinaria macchina delle illusioni generatrice di
fantasmiche apparizioni. Fiori rossi sbocciati nello spazio chiaro,
due torri metalliche a tre piani con scalette, un’ampia piattaforma
mobile al centro a rivelare e occultare l’antro di Calibano, il
tutto stagliato su di uno sfondo plumbeo al contempo ideale
supporto per le splendide proiezioni video ideate e realizzate da
Fabio Iaquone. In questa atmosfera un po’ 
dechirichiana e un po’ 
magrittiana, Prospero e il folletto Ariel, entrambi
agghindati in completo grigio con panama bianco in testa e bastone
coloniale in mano, hanno tramato il gran sortilegio che ha condotto
il primo alla riappropriazione della sua identità e dignità di uomo
e il secondo alla libertà di tornare a fondersi e confondersi con
gli elementi della natura. Ne è risultato un allestimento in sé
bello e suggestivo, di notevole fascino e con un discreto ritmo.
Convinta ma non sempre convincente, invece, l’interpretazione della
Compagnia del Teatro stabile dell’Umbria. Gli stessi Fabrizio
Bentivoglio (Prospero) e Silvio Orlando (Calibano) hanno dato
l’impressione di trovarsi più a loro agio davanti alla macchina da
presa, mentre una deliziosa Margherita Buy, senza dubbio la
migliore, ha dato vita a un incantevole Ariel che si sarebbe voluto
sempre in scena. Buona la nuova traduzione del testo di Edoardo
Albinati (forse un po’ troppo “colorita”), emozionanti le musiche
dal vivo al violino di Daniel Bacalov, originali i costumi di
Cristian Taraborrelli e adeguato l’assemblaggio luci di Sergio
Rossi.
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PRIMA DELLA PENSIONE
  

  
(Thomas Bernhard)

  
A circa un anno di distanza dal
debutto milanese, dopo avere mietuto successi un po’ dovunque e
conseguiti già due premi nel 1999: per la miglior novità straniera
e alla miglior attrice non protagonista (Milena Vukotic), 
Prima della pensione di Thomas Bernhard approda sul
palcoscenico del Teatro Comunale per la Stagione di Prosa
1999-2000. Sarà bene non lasciarsi sfuggire questo inquietante
testo del drammaturgo austriaco (ma nato in Olanda, nel 1931)
allestito dalla Compagnia del Teatro Eliseo di Roma con tre attori
di prima grandezza: Umberto Orsini, Valeria Moriconi e Milena
Vukotic. Il regista Piero Maccarinelli, che si cimenta per la terza
volta (dopo 
Alla meta e 
Il riformatore del mondo) con un copione 
bernhardiano, afferma che «Bernhard si chiede e ci chiede
se sia una tragedia o una commedia, i suoi personaggi a volte
rappresentano l’assolutezza del male, benché per lui il male sembri
essere qualcosa di banale e, forse proprio per questo, egli tende a
portare in scena la loro normalità, quindi la loro commedia
quotidiana». La vicenda si svolge tutta in una notte del 1980,
precisamente quella del 7 ottobre, giorno di nascita di Heinrich
Himmler, il capo delle SS hitleriane morto suicida nel 1945. Tre
fratelli: Vera, Clara e Rudolf Höller, si ritrovano per festeggiare
come di consueto il compleanno postumo dell’ufficiale nazista.
Nell’obsoleto interno borghese fervono i preparativi e Vera, la 
valkirica sorella maggiore, stira la vecchia divisa del
fratello, il quale è stato a suo tempo vice comandante di un 
lager e ora è presidente del tribunale, dunque riabilitato
e reintegrato, in attesa del pensionamento. Clara, la sorella
minore, ha un passato da socialista ed è rimasta paralizzata
trentacinque anni prima a causa di un bombardamento americano. La
grottesca celebrazione dell’olocausto si concluderà tragicamente,
sebbene l’opera presenti tutte le caratteristiche della commedia,
con episodi paradossali e talvolta addirittura farseschi. La
traduzione è di Roberto Menin, le scene e i costumi sono di Paolo
Tommasi e le musiche di Antonio di Pofi.
  
***
  
La coincidenza fra la 
tournée di 
Prima della pensione e il dibattito europeo scatenato dal
“caso Haider”, in Austria, è piuttosto singolare e attribuisce alla
tragicommedia di Thomas Bernhard, composta oltre vent’anni orsono,
una attualità davvero sconcertante. Infatti, la nostalgia per i
“bei tempi andati” dell’epoca del nazismo tedesco e dei miti della
razza pervade, quantunque solo a una interpretazione esteriore,
l’opera di Bernhard nella sua struttura formale. Tuttavia il vero
tema trattato, quello d’una sorta di 
genetiano (vedi 
Le serve di Genet) cerimoniale a porte chiuse in cui si
perpetra in qualche modo il proprio olocausto privato, sembra
essere di gran lunga prevalente e comunque “universalizzante”
rispetto al più contingente motivo storico-politico. Comunque sia,
l’orrore del quotidiano non è affatto una novità per l’autore:
«Tutti gli uomini sono dei mostri, - egli ha affermato - non appena
aprono la loro corazza svelandone la scorza». Ecco spiegata la
macabra ironia che il regista Piero Maccarinelli ha ulteriormente
disseminato nel suo ottimo allestimento: uno spettacolo dove il
cinismo domina sovrano, si pensi al personaggio di Rudolf, il
fratello della famiglia Höller, esultante per essere riuscito a
impedire l’edificazione nei pressi della loro casa d’una fabbrica
di veleno per insetti, proprio lui che sterminava gli ebrei nelle
camere a gas: e si pensi a quello di Vera, la sorella maggiore, che
ha tenuto nascosto per dieci anni il fratello in cantina
divenendone anche l’amante incestuosa, per giungere infine a Clara,
bloccata su una sedia a rotelle e costretta a rappresentare il
ruolo della vittima indifesa nel grottesco rituale himmleriano.
Nella prima parte, in una scena quasi 
beckettiana (l’interno claustrofobico, le due alte
finestre e la sedia a rotelle non potevano non ricordare 
Finale di partita), una strepitosa Milena Vukotic ha
illuminato ogni istante con una recitazione magistrale e, nella
seconda parte, in un ambiente e una situazione tragicamente
ridicoli, Umberto Orsini e Valeria Moriconi hanno ancora una volta
incantato per la loro ben nota sicurezza e padronanza scenica. Al
termine il pubblico del Comunale, tutto in piedi, ha tributato ai
tre protagonisti un applauso da brivido, come da tempo forse non se
ne sentivano per intensità e convinzione. Belle le scene e i
costumi di Paolo Tommasi, ideali le musiche di Antonio di Pofi.
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IL MERCANTE DI VENEZIA
  

  
(William Shakespeare)

  
Composto da William Shakespeare fra
il 1596 e il 1597, 
Il Mercante 
di Venezia ha una trama all’apparenza semplice, quasi
scontata nel suo canovaccio commediale contrassegnato da spunti
tragici, che è la seguente. Per recarsi a Belmonte e conquistare la
bella e ricca Porzia, il nobile ma povero veneziano Bassanio
domanda un prestito all’amico Antonio, un facoltoso mercante. Il
quale, trovandosi a corto di liquidità, chiede a sua volta denaro
all’usuraio ebreo Shylock. Questi, che odia Antonio, acconsente
senza esigere interessi ma stipula un patto quasi “faustiano”: in
caso di mancato rimborso entro il termine stabilito egli avrà come
risarcimento una libbra di carne del corpo del mercante. Antonio
non riesce a onorare l’impegno ed è trascinato in un processo, alla
fine del quale e grazie all’intervento sotto mentite spoglie di
Porzia, ormai innamorata di Bassanio, la vicenda si conclude con la

happy end di tutti i protagonisti, tranne che per lo
spietato Shylock: sconfitto, beffato e abbandonato. Tuttavia il
nucleo centrale dell’opera 
shakespeariana, tratta dal 
Pecorone, una raccolta di novelle dell’autore
tardo-trecentesco Giovanni Fiorentino ma pubblicata solo nel 1558,
sembra risiedere nel crogiolo d’un ceto mercantile e di una media
borghesia che, per la loro vivacità imprenditoriale, si avviano ad
esautorare il vecchio mondo nobiliare dal suo storico ruolo di
guida, con tutte le mutazioni sociali che ne conseguono. Molti
hanno tacciato 
Il Mercante di Venezia di antisemitismo, una accusa che da
più parti ci si è affannati a smentire. La verità è che
probabilmente tale accusa non è del tutto infondata, soprattutto se
si presta attenzione a certi passaggi nel testo di esplicito quanto
generico razzismo, si veda ad esempio (nella scena settima del
secondo atto), allorché il principe del Marocco - un uomo di colore
- fallisce il proprio tentativo di conquistare l’amore di Porzia,
quest’ultima lo licenzia dicendo alla sua confidente Nerissa: «Ecco
una piacevole liberazione. Andiamo, tira le cortine. Che tutti
quelli del suo colore mi scelgano com’egli m’ha scelta!». Un
atteggiamento, questo dell’autore, s’intende non fine a se stesso
ma rivolto ai programmatici scopi della sua opera. Il lavoro è
allestito dal Piccolo Teatro di Milano - Teatro d’Europa, la regia
e le scene sono di Stéphane Braunschweig, i costumi di Thibault
Vancraenenbroeck, le luci di Marion Hewlett e le musiche di Lisa
Erbes.
  
***
  
È lo stesso regista Stéphane
Braunschweig, uno dei giovani più interessanti del teatro europeo e
con già all’attivo (fra i suoi numerosi lavori) un altro buon
allestimento 
shakespeariano: 
Misura per misura, nonché l’opera brechtiana in qualche
modo anticipatrice del “teatro dell’assurdo”: 
Nella giungla della città, a fornire la chiave di lettura
de 
Il Mercante di Venezia: «Che si esprimano in ducati o in
libbre di carne, in denaro o in affetti (qui valori convertibili),
i debiti pecuniari o affettivi incatenano tutti i personaggi del 
Mercante di 
Venezia, vera e propria borsa dei sentimenti». Aggiungendo
inoltre che «l’umanesimo di Shakespeare non ha nulla di idealista:
ciò che rende gli uomini uguali (al di là delle differenze di
colore, sesso, religione), sono le identiche pulsioni devastanti,
più forti di ogni bel discorso». Ed è infatti a ciglio asciutto e
con piglio disincantato che la Compagnia del Piccolo Teatro di
Milano - Teatro d’Europa ha affrontato, al Teatro Comunale per la
Stagione di Prosa 1999-2000, l’articolata commedia scritta da
Shakespeare solo un paio di anni prima dell’altrettanto celebre 
Molto rumore per nulla. Innanzitutto l’ottima scenografia
a cura dello stesso regista ha risolto, con l’ausilio di un piano
mobile, di tre scrigni-acquari e di una enorme sagoma di nave, il
dibattuto problema circa la duplicità di ambientazione dell’opera,
le cui vicende si svolgono in parte a Belmonte (luogo dell’idillio)
e in parte a Venezia (luogo del dissidio). L’equilibrio complessivo
è stato poi raggiunto grazie al contrasto antico-moderno creato dai
costumi di Thibault Vancraenenbroeck, dalle adeguate luci di Marion
Hewlett e dalle suggestive musiche di Lisa Erbes suonate (dal vivo
in scena) al violoncello da Francesca Villa. Abbastanza buona anche
la prova della Compagnia, in particolare degli attori che hanno
interpretato il ruolo dei personaggi principali. La convincente
Laura Marinoni ha dato vita a una Porzia emancipata 
ante litteram, l’esperto e versatile Roberto Herlitzka si
è rivelato un intenso Shylock, Paolo Calabresi si è calato con
sufficiente introspezione nel malinconico Antonio e Roberto Trifirò
ha impersonato con misura il vivace Bassanio. Reso bene in scena
pure il difficile, delicatissimo e ambiguo rapporto fra Antonio e
Bassanio, dominato da un sentimento affettivo ai limiti (almeno da
parte di Antonio) dell’amore non precisamente fraterno. Lo
spettacolo si è avvalso della collaborazione artistica di
Anne-Françoise Benhamou e della collaborazione ai movimenti di
Marise Flach.
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FEDRA

  

  
(Jean Racine)

  
«Fedra non è né completamente
colpevole, né completamente innocente. È trascinata dal proprio
destino in una passione di cui lei per prima prova orrore», ebbe a
dire lo stesso autore Jean Racine, del quale è ricorso nel 1999 il
tricentenario della morte, riguardo la tormentata protagonista
della sua celebre tragedia in versi pubblicata nel 1677. Il
drammaturgo e poeta francese Jean Racine (1639-1699) compose il suo
noto capolavoro
 Phédre, una sorta di tragedia dell’incesto e dell’omertà
colpevole, dello struggimento e della sofferenza taciuta, a soli
trentasette anni e immediatamente dopo abbandonò le scene,
riabbracciando l’“integralismo” giansenista, per poi riprendere
l’attività di autore tragico nel 1689 con 
Ester, a cui fece seguito 
Atalia due anni più tardi. Egli fu considerato ai suoi
tempi un lezioso autore “alla moda”, mentre la critica
contemporanea ne ha rilevato la tecnica drammatica basata sulla
concentrazione dell’azione nel tempo e sullo scavo psicologico dei
personaggi principali. Per Racine il male dell’uomo non è prodotto
dal caso o effetto di una condizione ineluttabile, bensì il frutto
peccaminoso di una scelta dettata dalla degradante “passione”. 
Fedra, in scena al Teatro Comunale per la Stagione di
Prosa 2000-2001, fornisce l’esempio più rappresentativo dell’arte
tragica del drammaturgo francese. L’omonima protagonista, figlia di
Minosse e di Pasifae, viene rapita da Teseo con la sorella Arianna
a fatta sua sposa ad Atene; dove conosce Ippolito, figlio di Teseo
e d’Ippolita regina delle Amazzoni. Si innamora del figliastro e,
respinta da questi (che ama Aricia), lascia che venga ingiustamente
accusato di averla insidiata quindi si uccide. Così l’integerrimo
Ippolito, maledetto dal padre che evoca l’ira vendicativa di
Nettuno, subisce la punizione mortale. E a Teseo, una volta
scoperta la verità, non rimane che macerarsi nel rimorso per aver
decretato la condanna del figlio innocente. La tragedia di Racine,
a sua volta ispirata all’
Ippolito di Euripide (485-406 a.C.), è allestita dalla
Compagnia Teatro di Genova per la regia di Marco Sciaccaluga e
l’interpretazione di Mariangela Melato, Carlo Montagna, Ugo Maria
Morosi, Sergio Romano e Rita Savignone, sulla traduzione lirica di
Giovanni Raboni.
  
***
  
Magnifico. Una strepitosa
Mariangela Melato ha tenuto esemplarmente a battesimo la Stagione
di Prosa 2000-2001 del Teatro Comunale con 
Fedra, di Jean Racine. Altre rare interpretazioni di
paragonabile intensità si contano sulle dita d’una mano: quella di
Sarah Bernhardt nel 1893, quella del 1957 di Diana Torrieri su
traduzione di Giuseppe Ungaretti e poco altro. Tenendo conto che,
rispetto all’originale di Euripide, la 
Fedra di Racine si articola in ben più intrigante (e
moderna) complessità, ponendo come peculiari i temi della colpa,
della predestinazione e della grazia in senso cristiano e
giansenista. Con 
Fedra il teatro si è riappropriato di se stesso, del suo
magico fascino incantatorio, medianico, quasi “taumaturgico”
laddove se ne considerino le infinite possibilità combinatorie
mirate all’indagine della “condizione esistenziale” dell’essere e,
dunque, finalizzate alla ricerca d’una plausibile verità o di
molteplici verità possibili. «In Fedra, vittima del fato più che
peccatrice per autonoma volontà, si agitano sentimenti
contrastanti: la consapevolezza della colpa per un amore 
tabù, la folle speranza all’annuncio della presunta morte
del marito, la gelosia nei confronti della principessa Aricia amata
da Ippolito, il rimorso per aver lasciato che la nutrice Enone
calunniasse l’integerrima virtù del figliastro e, infine, la
volontà di espiazione davanti agli occhi di Teseo, distrutto a sua
volta dal senso di colpa per aver evocato contro l’innocente
Ippolito la terribile ira del dio Nettuno». Notevole suggestione ha
suscitato la recitazione “in versi” del testo, ottimamente tradotto
su varie misure metriche (endecasillabi, settenari, ecc.) da
Giovanni Raboni, nel riuscito intento di rispettare l’eleganza e la
nobiltà dell’“alessandrino” pur depurandolo dall’affettazione
retorica. Altrettanta impressione ha prodotto la bella scena di
Ezio Frigerio: un interno monumentale e marmoreo a simboleggiare la
reggia di Trezene, nel Peloponneso, edificata sopra fondamenta di
scure rocce informi, con il disco del sole e il mugghiare del mare
a scandire il tempo e l’immanenza degli dèi. Tutti all’altezza
della situazione i componenti della Compagnia Teatro di Genova.
Dopo pochi minuti comprensibilmente un po’ rigidi e “telegrafati”,
l’interpretazione complessiva è letteralmente decollata, guidata
dalla splendida regia di Marco Sciaccaluga. Affascinanti le musiche
“orientali” di Subramaniam, incantevoli i costumi di Franca
Squarciapino e belle le luci di Sandro Sussi. Due ore senza
intervallo volate in un soffio: finalmente teatro, 
vero teatro.
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PENE DI CUORE DI UNA GATTA
FRANCESE
  

  
(Honoré de Balzac)

  
Nel 1840 l’editore parigino Hetzel
chiese al celebre pittore 
Grandville (pseudonimo di J. Gérard) d’illustrare una
raccolta di fiabe, commissionate dallo stesso editore a grandi
scrittori dell’epoca. Per l’occasione Honoré de Balzac scrisse 
Pene di cuore di una gatta inglese, che ebbe un enorme
successo. Più tardi Hetzel, sotto lo pseudonimo di P.J. Stahl, vi
attinse ricavandone un romanzo epistolare: 
Pene di cuore di una gatta francese. Circa vent’anni
orsono, il regista Alfredo Arias ha sceneggiato la versione inglese
di Balzac e, in seguito e in collaborazione con il romanziere e
saggista René de Ceccaty, ha rielaborato per la scena la versione
francese di Hetzel-Stahl. Dopo la complessa genesi, ecco la
semplice trama di 
Pene di cuore di una gatta francese. «La gattina Minette
vive in una povera soffitta con la madre e la sorella Bebé. Dopo
una lite in famiglia, fugge sui tetti di Parigi e incontra il bel
Brisquet, che la introduce all’Ambasciata d’Inghilterra. In un
crescendo ora avventuroso e ora melodrammatico, Minette scopre così
il gran mondo e l’amore, le loro illusioni e disillusioni». Le
molte peripezie conducono alla scontata 
happy end: la gatta Minette, tornata a casa, si sposa con
il coniglio innamorato Victor e la sorella Bebé con un fedele cane
carabiniere. La singolare rappresentazione prevede l’avvicendarsi
sul palco di gatti, topi, leoni, lupi, tigri, tacchini, anatre,
polli, cani, ecc., in un’atmosfera fiabesca satura di 
humor e di magia. Si tratta in sostanza di un 
musical “en travesti”, dove attori-cantanti bilingue danno
vita a un mondo antropomorfo, con in aggiunta la disarmante
innocenza (anche se si sfiora la tragedia) di maschere animali che
al contrario dell’uomo non conoscono la premeditata coscienza del
male. La commedia, realizzata in collaborazione fra il Teatro
Stabile di Torino, il Teatro di Genova, MC93 Bobigny e Groupe TSE,
porta la regia di Alfredo Arias e Marilù Marini (protagonista oltre
vent’anni fa di 
Pene di cuore di una gatta inglese), è coadiuvata dalle
scene di Roberto Plate, dai costumi di Chloé Obolensky, dalle luci
di Pascal Chassan, dalle musiche di Arturo Annecchino, dalle
maschere di Erhard Stiefel ed è recitata e cantata da una dozzina
di attori che interpretano tutti i ruoli. L’allestimento ha
trionfato la scorsa Stagione ai “Moliére” (gli Oscar francesi del
teatro) come miglior spettacolo musicale e per i migliori
costumi.
  
***
  
Impeccabile. Non viene in mente un
attributo più idoneo per definire il delicato 
Pene di cuore di una gatta francese, in scena al Teatro
Comunale nel secondo appuntamento della Stagione di Prosa
2000-2001. Il testo di Alfredo Arias e René de Ceccatty, ispirato a
una novella di Honoré de Balzac, ha convinto il pubblico
intervenuto con un allestimento di misurata grazia e disarmante
dolcezza. La regia, dello stesso Arias in collaborazione con Marilù
Marini, ha centrato ogni scena grazie alla calibrata scansione dei
tempi e dei raccordi tra una fase e l’altra della vicenda e fra le
parti recitate e quelle cantate. Almeno se si eccettua qualche rara
e innocua lungaggine qua e là, a scapito di un ritmo che si sarebbe
maggiormente gradito appena un po’ più serrato. Del resto, è forse
possibile che taluni cultori della prosa “pura” non abbiano fino in
fondo apprezzato questo 
musical, magari a causa del suo apparente “disimpegno”,
tuttavia non va dimenticato che anche 
Pene di cuore di una gatta francese attinge a canoni
teatrali consolidati, persino tradizionali se si pensa alle
apologie antropomorfiche e alle rappresentazioni con maschere
animali, arricchite da canti e danze, risalenti addirittura alle
“origini” del teatro moderno durante il medioevo. E comunque la
“finzione scenica”, o metafora o allegoria che dir si voglia, 
deve munirsi laddove necessario degli strumenti atti a
forgiare adeguate forme e linguaggi espressivi. 
Pene di cuore di una gatta francese ha impressionato per
l’impeccabile meccanismo scenico allestito dalla Compagnia nel suo
complesso, a partire dalla regia fino alle suggestive scene di
Roberto Plate e alle luci di Pascal Chassan, passando attraverso
l’ottima prova degli undici interpreti bilingue. Con ulteriori e
speciali note di merito per i bellissimi costumi di Chloé
Obolensky, per le splendide musiche di Arturo Annecchino e per le
strepitose maschere di Erhard Stiefel. Al termine dello spettacolo,
un applauso soddisfatto ha gratificato la singolare
rappresentazione. Applauso che è divenuto scrosciante quando gli
attori hanno “liberato” e mostrato i loro visi, fino a quel momento
costretti a una sorta di immobilismo dietro alla programmatica ma
artistica fissità fisiognomica delle maschere. Molto interessante,
infine, la leggera patina ammiccante al “teatro nel teatro”
disseminata con parsimonia in taluni momenti scenici.
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FILUMENA MARTURANO
  

  
(Eduardo De Filippo)

  
Filumena Marturano è uno dei
personaggi più straordinari di 
tutto il teatro italiano, forse il più bel personaggio
femminile in assoluto. Nata dalla penna del grande Eduardo De
Filippo nell’aprile del 1945, Filumena rappresenta in qualche modo
la donna-prototipo dell’emancipazione: quella autentica, conseguita
tramite peculiarità esclusivamente muliebri come la maternità e
non, com’è accaduto in seguito, mediante l’appropriazione di
“privilegi” tanto vitali per la sopravvivenza dell’uomo quanto
inutili all’evoluzione della donna. E al femminile è la regia di
questa nuova messa in scena allestita in occasione del centenario
eduardiano: Cristina Pezzoli. La quale così commenta la propria
rilettura: «Penso in primo luogo alla recitazione, ma anche allo
spazio scenico e alla possibilità di sottrarlo a un certo realismo,
di provare a simbolizzare nella scenografia, con “leggerezza”,
certi nuclei tematici profondi di scrittura: il “ring” su cui si
battono Filumena e Domenico assistiti dai loro “secondi” Rosalia e
Alfredo, nel primo atto; il “trasloco” in cui incessantemente
vagano tutti i personaggi del secondo atto, come se la casa
perdesse la sua rassicurante identità per trasformarsi in un
labirinto in cui nessun posto appartiene più per davvero a nessuno
e dove non è possibile per nessuno fermarsi; l’
happy end del terzo atto in cui si ricompongono, con
pudore, i conflitti senza enfasi ma con struggente tenerezza e
Filumena che corona con il matrimonio il suo sogno di “dignità”,
come una buffa Cenerentola che arriva al ballo del principe con le
scarpe nuove troppo strette». A distanza di oltre mezzo secolo dal
debutto, con l’indimenticabile Titina De Filippo nel ruolo della
protagonista, ora la Compagnia Gli Ipocriti ripropone il celebre
dramma con l’interpretazione di Isa Danieli e Antonio Casagrande,
attorniati da uno stuolo di comprimari di riguardo e assistiti per
le scene e i costumi da Bruno Buonincontri, dalle luci di Cesare
Accetta e con le musiche di Pasquale Scialò.
  
***
  
«C’è ancora tanto da raccontare di
questo testo, se si supera la “sindrome da confronto” che può
originare solo il fantasma sterile e deleterio del tentativo di
variazione virtuosistica»: afferma Cristina Pezzoli, regista
dell’edizione del Centenario (della nascita di Eduardo De Filippo)
di 
Filumena Marturano, in scena al Teatro Comunale per la
Stagione di Prosa 2000-2001. Infatti, è impensabile porre termini
di paragone. 
Filumena Marturano debuttò a Napoli oltre mezzo secolo fa,
troppa “storia” e “teatro” italiani sono passati sotto ai ponti per
poter fare dei raffronti, anche se scaldano ancora il cuore le
parole scritte dalla grande Titina De Filippo circa la sua
leggendaria interpretazione del 1947: «Simile a un proiettile mi
ero lanciata e non mi fermava più nessuno! Vibravo, mi muovevo,
fremevo, gridavo. Eccolo il mio personaggio! Lo avevo ghermito,
palpitava nelle mie mani come una farfalla, e lo stringevo, lo
stringevo dicendogli con furia: finalmente, grida, urla, piangi...
ecco, così ti volevo: violenta, fredda, calma, tragica, comica. Ah!
Filumena, ti tengo, ti tengo. Non mi scappi più! Ti porterò con me
tutta la vita». Cristina Pezzoli ha avuto il coraggio di allestirne
una versione in qualche modo “tradizionale”, sebbene priva di vacue
imitazioni e curandone quasi maniacalmente i particolari (forse con
qualche non indispensabile leziosità). Ed è stato un successo.
L’intera Compagnia Gli Ipocriti, senza timori reverenziali, ha dato
vita a una prova limpida e sicura, compatta e rispettosa. Il
pubblico ha molto gradito la rappresentazione e gli applausi
scroscianti del teatro gremito, durante e al termine dello
spettacolo, non lasciano dubbi in proposito. Una verace e
struggente Isa Danieli e un misurato e disinvolto Antonio
Casagrande, coadiuvati da un manipolo di comprimari che si sono
esibiti senza sbavature (di certo grazie anche alla percepibile e
incombente guida della mano registica), hanno con la loro
interpretazione in qualche misura autonoma e originale onorato
degnamente il Centenario eduardiano. Macchinose ma al contempo
ingegnose ed efficaci le scene di Bruno Buonincontri, bellissime
nel loro arrangiamento “contemporaneo” le musiche di Pasquale
Scialò, adeguate le luci di Cesare Accetta. Ma alla fine a
spuntarla su tutto è lo strepitoso copione del grande Eduardo, un
testo ancora di un’attualità sconcertante, denso di valori umani
che oggigiorno, purtroppo, si ritrovano quasi solo a teatro.
  
  


  

--------------------------------------------------
  
  


  
ESODO
  

  
(Pippo Delbono)

  
Definitivamente cancellato, a causa
degli irrisolti problemi di salute del regista Carlo Cecchi, il
previsto allestimento di 
Primo amore del grande Samuel Beckett, il cartellone della
Stagione di Prosa 2000-2001 del Teatro Comunale propone in
alternativa una produzione Emilia-Romagna Teatro: 
Esodo, di Pippo Delbono. Si tratta di una rappresentazione
piuttosto atipica, che invita con il suo tema a una decisa
riflessione sulla guerra e che intende raccontare l’esodo di chi è
stato cacciato dalla propria terra, di chi ha dovuto abbandonare la
sua patria, di chi è costretto all’erranza sia geografica che
interiore. 
Esodo vuole narrare la storia di tutti gli emarginati del
mondo, di tutti coloro che non sono mai riusciti, per violenta
imposizione altrui o per propria condizione esistenziale, a
integrarsi nel contesto sociale inteso come solo 
habitat possibile, “trasversale” a ogni origine
extracomunitaria e a qualsiasi integralismo. «Il filo conduttore di
questo lavoro si materializza in un esodo fisico e interiore, che
tenta di ricongiungere e sanare lo scarto grande che rende
conflittuali momenti culturali distanti, tanto nella metafora
poetica quanto nella pratica quotidiana. Una scenografia immobile e
imperturbabile evocante rovine funge da sfondo e lascia emergere
dai detriti apparizioni, brandelli di memoria che narrano
esistenze, animando una peregrinazione poetica che attinge dalla
varietà e contraddittorietà del mondo». Pippo Delbono, figura di
sicuro interesse del teatro sperimentale contemporaneo, si cimenta
da anni con un’avanguardia d’impostazione multimediale e
multietnica, densa di contaminazioni gestuali, poetiche e musicali.
Il suo “realismo” politico e sociale, spesso rappresentato mediante
attori non professionisti, da un lato si contrappone a un’arte
teatrale “pura” e dall’altro va alla ricerca di un possibile
collegamento con la tradizione. Notevole lo spiegamento di mezzi e
soprattutto numerosissimi gli interpreti: Fadel Abeid, Dolly
Albertin, Gianluca Ballarè, Bobò, Enkeleda Cekani, Piero Corso,
Pippo Delbono, Lucia Della Ferrera, Fausto Ferraiuolo, Gustavo
Giacosa, Simone Goggiano, Elena Guerrini, Mario Intruglio, Nelson
Lariccia, Maura Monzani, Mohamad Hussein Moussa, Tommaso Olivari,
Pepe Robledo. La regia è dello stesso Pippo Delbono.
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