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	The stage is not merely the meeting place of all the arts, 

	but is also the return of art to life.

	Oscar Wilde
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	Che cos’è?

	 

	Questo manuale è una raccolta di testi teatrali inediti con suggerimenti di regia (luci, musiche, costumi e oggettistica) già pronti all’uso, ma al contempo flessibili, poiché personalizzabili a seconda del gruppo classe al quale sono proposti. 

	Tale elasticità si realizza, innanzitutto, nei termini di numero di personaggi richiesti (estendibile o diminuibile) e, in secondo luogo, perché si può scegliere di accorpare o sopprimere battute ritenute superflue o aggiungerne altre per arricchire la scena, mantenendo inalterata la trama.

	Detto questo, la vera anima dei testi può nascere solo nel momento in cui un insegnante/educatore decide di realizzarli con i propri alunni-attori davanti a un pubblico, nella magica cornice del teatro di scuola.

	Il volume è una prosecuzione simbolica del precedente lavoro pubblicato dal sottoscritto, “A tutta scena! Idee per l’animazione teatrale nella scuola primaria” che vuol essere, nei suoi intenti, una guida pratica per il docente che organizza un laboratorio teatrale con i propri alunni. Se quel volume presenta una serie di esercizi propedeutici su misura per la scuola primaria, ma adattabili per infanzia e scuole medie, questa seconda opera rappresenta invece un livello successivo. 

	Gli esercizi teatrali costituiscono, infatti, un training propedeutico sempre fruibile e utile allo sviluppo armonico dell’identità di ciascun alunno, a prescindere dalla presenza o meno di una rappresentazione finale. Ogni singolo esercizio può essere estrapolato, rimaneggiato, proposto singolarmente o abbinato ad altri in vista di obiettivi specifici. Conta quindi il processo degli esercizi in quanto tali, anche fini a loro stessi. 

	Proponendo testi teatrali, invece, si vuole dare valore sia al percorso sia al prodotto finale. In questo caso si ha, infatti, uno scopo comune che deve essere realizzato in gruppo: una messa in scena sul palco davanti ad un pubblico.  

	“Alla ribalta!” si rivolge quindi a tutti alunni dagli otto anni, quando si suppone che le competenze di letto-scrittura e il metodo di studio siano avviati. 

	Se ci trovassimo di fronte a una classe completamente priva dei fondamentali del teatro - consapevolezza corporea, movimento nello spazio, uso della voce-, si potrebbero organizzare lezioni che combinino una prima fase di esercizi preparatori con una seconda articolata in lettura, studio e interpretazione del copione. 

	Non dimentichiamo poi che i molteplici linguaggi e codici del teatro facilitano l’inclusione di alunni con bisogni specifici e disabilità. Ad esempio, alcune scene recitate con linguaggi non verbali e ruoli con limitato numero di battute, agevolano chi ha difficoltà mnemoniche o altri disturbi del linguaggio o chi ha scarsa conoscenza della lingua italiana. 

	Infine, le musiche, i canti, gli effetti sonori, le scenografie, le coreografie e i costumi sono altri codici espressivi capaci di rendere lo strumento teatrale un contenitore di inclusione per eccellenza.  

	 

	Note di regia

	Lo spazio

	 

	In questi anni mi è capitato di fare teatro in palestre immense dall’audio pessimo, in aule strettissime che limitano la capacità di movimento, ma anche in auditorium spaziosi e in teatri veri e propri. Posso quindi affermare con sicurezza che il luogo non fa il teatro. 

	Non scoraggiatevi se la vostra scuola non ha uno spazio dedicato, perché il teatro è laddove si manifesta la libertà creativa da un punto di vista simbolico ed evocativo più che materiale. Anche in un’aula “ricavata”, sistemata con qualche accorgimento e sgomberata da elementi potenzialmente pericolosi, si può accogliere un pubblico e definire una sorta di palcoscenico con il suo retroscena. I mezzi a disposizione delle scuole sono, come sappiamo, scarsi, ma questo non deve precludere alcuna attività e, soprattutto, non deve impedirci di confezionare un prodotto di qualità. Il fulcro della rappresentazione deve essere l’agire degli alunni; il pubblico valuterà lo stare in scena, la capacità di esprimersi o di muoversi, mentre il docente aggiungerà ai talenti personali anche un focus sull’autonomia organizzativa del gruppo e sulla gestione delle emozioni. Tutti questi aspetti dovrebbero essere più che sufficienti per colmare le mancanze date dall’esiguo budget a disposizione per tali progetti.   

	Tuttavia, giacché in questo testo il mio sguardo è rivolto al prodotto finale, e cioè alla rappresentazione - culmine di un percorso di durata variabile e variegato numero di partecipanti-, sottolineo che l’ideale sarebbe la presenza di due “luoghi” differenti del teatro: uno per leggere il copione, per le prove iniziali e per preparare scenografie e costumi - un’aula scolastica ampia, una palestra, un cortile, un giardino, ecc.- e un secondo luogo dedicato alle prove finali e alla rappresentazione, che si identifica con il teatro della parrocchia o l’auditorium del comune, ad esempio. 

	 

	Le prove

	 

	La “parte”

	Il primo laboratorio di teatro è incentrato sulla lettura del copione, sulla sua comprensione e sull'assegnazione dei ruoli. 

	Si inizia, quindi, con una lettura collettiva per cogliere il senso generale della trama e dei messaggi veicolati dal testo.

	Si può provare poi a far leggere i diversi attori per capire chi sia più adatto a interpretare quale ruolo. Attenzione a chiedere: “Chi vuole interpretare X?”, perché il docente rischia di trovarsi di fronte a un surplus di candidati per un certo personaggio e a nessuno per un altro. Inscenate, invece, un casting improvvisato, dei provini veri e propri, dove la giuria è formata dagli stessi compagni e dal docente. 

	Dopo aver fatto ciò, converrebbe comunque non fissare da subito i ruoli, in modo da avere una certa libertà nella successiva lezione per rendersi conto se le scelte iniziali valgono una conferma o se si avverte la necessità di cambiamenti.

	 

	L’immedesimazione

	Ciascun attore, una volta ottenuta la parte, dovrà capire il suo personaggio, il perché agisce e parla in quel modo. Inizia, dunque, la fase di immedesimazione, durante la quale l’attore dovrà porsi costantemente la domanda: “Come mi comporterei se mi trovassi in questa situazione?”. Così facendo, l’azione scenica assume maggiore concretezza nella sua mente, è visualizzata, e gli consente di avere uno scopo ben preciso da portare a termine. 

	 

	La memoria 

	Alla base delle prove vi è la memorizzazione della parte, che avviene attraverso lo studio individuale e con l'esercizio, e cioè con la ripetizione delle battute. 

	È esattamente come quando si impara una lezione a scuola: si legge e si rilegge - si evidenzia, se necessario-, e si ripete ad alta voce più volte, sia per sentire se quello che si dice ha un senso, sia per aiutare la memoria. 

	Si può organizzare il piano di lavoro focalizzandosi su determinate scene per ciascuna lezione. In questo modo gli alunni studieranno individualmente solo le parti inerenti alle scene assegnate, riducendo la quantità di informazioni da immagazzinare per volta. 

	È importante che si memorizzino le parti nel più breve tempo possibile così si può poi lavorare sull’espressività e sul movimento dell'attore. Se non conosco la parte e ho il copione tra le mani, sarò maggiormente concentrato sulla lettura e non darò valore espressivo a quello che dico, rimanendo per di più, impalato sulla scena. Per questo tengo a sottolineare nuovamente che la base è la memorizzazione del copione. Perché una volta che il testo è stato imparato, ci si può focalizzare sul “come dire” le battute e sul “come muoversi”. Anzi, i movimenti che il docente insegna a svolgere in scena agevolano il recupero delle informazioni dai “cassetti” della memoria. 

	Quindi, il trucco è semplice: ripetere, ripetere, ripetere. Esattamente come per lo studio delle altre discipline scolastiche. Può essere d’aiuto un parente o un amico che legga le battute degli altri personaggi mentre si ripassano le proprie.

	 

	La voce e l’espressività

	La voce dell’attore non può essere monocorde perché chi ascolta, oltre ad annoiarsi, fatica a ricordare tutto ciò che sente; Si deve insegnare quindi a modulare il volume, il tono, l’intenzione della voce emessa per sottolineare ciò che viene detto. 

	Gli alunni sono molto trattenuti in scena e hanno difficoltà a enfatizzare o a rimarcare alcuni tratti della propria voce. Le loro difficoltà non interessano però solo il volume, ma anche la velocità connessa alla respirazione. La fretta di dire le battute porta a non scandire bene le lettere e dunque a “mangiarsi” le sillabe finali, impedendo una chiara trasmissione del messaggio. E’ famoso quell’esercizio che consiste nel tenere una matita tra i denti e al contempo parlare: l’ostacolo obbliga ad articolare bene le parole e rafforza i muscoli della mascella.  

	Ad ogni modo degli esercizi propedeutici all’uso del mezzo vocale possono agevolare il lavoro nel suo complesso. Per questo, rimando al mio primo libro.

	Quando l’interpretazione di una battuta non funziona, il docente invita gli alunni a ripetere la scena in un modo differente, che metta meglio in luce l’intenzione comunicativa (cosa voglio comunicare con quella frase); il primo step è provare a spiegare il contesto e le emozioni del personaggio in quel frangente, spronando gli attori a ritrovare quelle emozioni in sé e a esprimerle con voce e corpo; la maggior parte delle volte è necessario, però - e diciamocelo, più sbrigativo- mostrare loro come interpretare le battute, indirizzando verso un’emulazione, che tuttavia, a mio parere, inibisce la libera creatività dell’attore. Per questo suggerirei di trovare un compromesso tra la volontà del regista e il personale modo di esprimersi dell’alunno-attore.

	 

	Il corpo

	Quanto sono ingombranti queste mani? Dove le mettiamo? Non stanno in tasca, non giocherellano con i bottoni dei vestiti, non ciondolano. L’attore le utilizza, invece per gesticolare e dare credibilità a quello che dice. E quando non parla le tiene lungo i fianchi o impegnate con oggetti di scena che diano un senso al suo agire (un bicchiere con dell’acqua, un libro, un bastone,…). 

	Ogni movimento sul palco ha un suo significato. Se l’attore si alza è perché vuole sottolineare qualcosa, ad esempio un’arrabbiatura improvvisa; allo stesso modo se si siede lo fa perché forse è triste e vuole riflettere. Facciamo quindi concentrare i nostri alunni sui movimenti che vengono effettuati. 

	È altrettanto importante evitare gli “impallamenti”. 

	Quando vi sono diversi attori in scena bisogna che ciascuno abbia assegnato un punto nello spazio scenico dal quale risultare visibile al pubblico, senza nascondersi dietro ad altri compagni. Le prove servono anche per correggere questi errori naturali. Si auspica che col tempo l’attore stesso assuma una minima consapevolezza della giusta “coreografia” da seguire per muoversi in modo consapevole rispetto alle altre persone presenti. 

	Infine abbiamo il “tre quarti”. 

	Bisogna considerare sempre la presenza del pubblico; di conseguenza, quando l’attore parla con un altro interlocutore anziché guardarlo negli occhi, come in una qualsiasi reale conversazione, mostrando alla gente solo il profilo, dovrà assumere una posa “di tre quarti”, e cioè con corpo e volto leggermente rivolti anche verso la platea. Così facendo si potrà dialogare con il compagno e al contempo mostrare maggiormente sé stessi. 

	 

	Rivedersi 

	Circa a metà del percorso sarebbe interessante fare una registrazione video delle prove. La proporrei a questo punto perché vi è un naturale calo di attenzione, di entusiasmo e di energia nello svolgimento del lavoro. È la fase in cui si sa a memoria il copione e la continua ripetizione delle scene tende ad annoiare gli attori e a diventare meccanica e poco espressiva. Il momento del rivedersi, oltre a suscitare nei giovani attori un po’ di imbarazzo - facilmente superabile -, è l’occasione per concentrarsi sui punti deboli e quelli forti dello spettacolo. I primi, ci servono per correggere il tiro in vista del debutto. Si badi di gestire questa fase con delicatezza per non offendere nessun attore, sempre in un’ottica di partenza dall’errore per migliorarsi, non per ammonire. Chiedere “che cosa c’è che funziona?” o “cosa manca?”, possono essere dei quesiti utili per far circolare le idee nel gruppo in uno spirito di condivisione. 

	In seguito, sottolineare anche le qualità di ciascun attore è un modo per lavorare sull’autostima.  

	Si proponga di far assistere alle prove delle classi di qualche anno più piccole. Nella mia esperienza personale mi è capitato più volte, prima di presentare uno spettacolo ai genitori, di mostrare le prove generali della scuola media a dei bambini della quarta o quinta elementare. Ecco, anche questa idea può essere il giusto mezzo per capire cosa funziona o no in una rappresentazione. Vi assicuro che vi troverete di fronte ai giudici più impietosi, perché disinteressati e senza filtri. Se piacerà loro lo spettacolo, allora sarete a un buon punto.

	 

	L’importanza della controscena, dei silenzi, della mimica

	 

	Nei testi proposti vi sono scene in cui i personaggi non hanno battute da recitare, ma si trovano ugualmente sul palcoscenico. È importante far comprendere agli alunni - e spesso anche agli adulti - che l’importanza e la bravura di un attore non si misurano sulla base del numero di battute recitate. Un ruolo da “comparsa”, che preveda ad esempio solo alcune battute o una semplice azione scenica, può fare maggiormente breccia nella mente e nel cuore del pubblico, se interpretato con convinzione ed espressività, rispetto a un attore sempre in scena, ma che recita svogliatamente, con una cadenza monotona che schiaccia le battute, cioè non le valorizza. 

	Quando si è sul palcoscenico anche senza parlare, si è attori, e quindi si interpreta sempre e comunque un personaggio, sotto l’occhio vigile dello spettatore. Ci si deve mostrare, per questo, coinvolti in quel che accade, nelle battute degli altri, esprimendo emozioni attraverso l’espressione del volto, la postura, i movimenti delle mani. 

	Ne consegue che anche i silenzi vadano recitati. Intendendo con quest’affermazione che, una volta declamata la propria battuta, si debba restare “nella parte”, senza calare in tensione. Per superare questa difficoltà, esistono diversi giochi teatrali che aiutano a mantenere la concentrazione e che sarebbe auspicabile proporre in una fase embrionale del progetto teatrale oppure, ancora meglio, all’inizio di ogni sessione, come riscaldamento.

	In generale, nel copione vi possono essere delle didascalie che specificano le reazioni di un personaggio; altre volte si deciderà con il regista, durante le prove, cosa si vuole comunicare al pubblico. Potrà quindi capitare di dover insegnare a mostrare ciò che il personaggio sta pensando attraverso le espressioni facciali. 

	Oltre ai silenzi tra una battuta e l’altra, possiamo avere anche la “controscena” e le azioni mimate.

	La prima è quando un attore svolge un’azione scenica “muta”, di solo movimento, che fa da sfondo alle vicende principali.

	Regista e attore stabiliscono con precisione in quale misura l’attore mimo deve catturare l’attenzione del pubblico. È, infatti, una questione di equilibrio: non si deve esagerare, da un lato, per non distogliere l’attenzione dello spettatore dall’azione principale; né restare, dall’altro, completamente inespressivo in scena, passando inosservato.
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