

    



      [image: Cover]



    












[image: brand_blu1_50]







Davide Martini


 


STORIA DEL VARIETÀ


 (Prima edizione)


 


 


 


Varietà! Tutti i colori della tv


Dalla rivista ai reality show: com’è cambiata l’arte dello spettacolo


 


 


Titolo


“STORIA DEL VARIETÀ”


 


Autore


Davide Martini


 


Editore


Blu Editore


 


ISBN


9788885691728


 


Sito internet


www.blueditore.com


 


ATTENZIONE: questo Ebook contiene  dati criptati al fine di un riconoscimento in caso di pirateria. Tutti i diritti sono riservati a norma di legge. Nessuna parte di questo libro può essere riprodotta con alcun mezzo senza l’autorizzazione scritta dell’Autore e dell’Editore. È espressamente vietato trasmettere ad altri il presente libro, né in formato cartaceo né elettronico, né per denaro né gratuitamente. Le nozioni e le tecniche riportate in questo libro sono frutto di anni di studi e specializzazioni, quindi non è garantito il raggiungimento dei medesimi risultati di crescita personale o professionale. Il lettore si assume piena responsabilità delle proprie scelte, consapevole dei rischi connessi a qualsiasi forma di esercizio.


Il libro non garantisce il raggiungimento dei risultati a cui i contenuti si riferiscono, il lettore è responsabile di ogni sua azione e scelta. Il libro non sostituisce l'aiuto di un formatore esperto della materia trattata nel libro stesso.


L’autore e l’editore non sono responsabili dell’uso improprio o per scopi vietati del contenuto di questo Ebook. Il libro ha esclusivamente scopo formativo e non sostituisce alcun tipo di trattamento medico o psicologico. Se sospetti o sei a conoscenza di avere dei problemi o disturbi fisici o psicologici dovrai affidarti a un appropriato trattamento medico.  


 








Introduzione


 










La nostra storia dentro il piccolo schermo


 


 “La tv generalista? Se non è morta, sta vivendo un declino ineluttabile e non arginabile”. Da anni, ormai, questo luogo comune sta scalando la classifica degli slogan più abusati e qualunquistici. Perché dietro la scusa della frammentazione del pubblico televisivo e della pluralità dell’offerta proveniente dall’on-demand e dalle sue molteplici piattaforme si nasconde un interrogativo ben più inquietante: ma nel XXI secolo c’è qualcuno ancora in grado di farla, la tv, come la si faceva una volta? E soprattutto di convincere le generazioni dei Millennials che, pur senza travestirsi da boomers, usare il telecomando può ancora essere più utile (e magari educativo) che accendere il tablet o lo telefonino, infilarsi le cuffiette (anzi, gli AirPods…) e vivere nel mondo, magari magico, ma pur sempre virtuale, delle serie tv? Del resto servono motivazioni più che valide per resistere alla tentazione di cedere ai tanti vantaggi offerti dalle nuove tecnologie, come quello di interrompere quando si vuole la puntata della propria serie preferita per poi riprenderla esattamente dal punto in cui si era rimasti, come e quando si vuole. Le pagine che vi avviate a leggere non hanno la pretesa di essere un manuale di demolizione delle convinzioni delle nuove generazioni dei fruitori dello spettacolo, né un inno alla nostalgia. Semmai, un umile tentativo di far capire come in ogni campo dello spettacolo, inteso nel senso più lato possibile, non esista un bello e un brutto a prescindere, un vecchio e un nuovo, ma solo diversi modi per rendere un prodotto bello o brutto, nuovo o vecchio. Del resto provare a sintetizzare la storia del varietà in un e-book sarebbe un tentativo presuntuoso, se non altro perché la storia del varietà coincide con quella della televisione. Sì, perché se, come scopriremo tra pochissimo, non solo c’è stato un varietà prima della nascita della televisione, ma anzi il varietà stesso non nasce per la televisione, proprio questo genere di intrattenimento ha contribuito come e più di qualsiasi altro a far accrescere la popolarità della “scatola magica” e dei suoi protagonisti principali, dando vita alle mille sfaccettature che il genere stesso contiene in sé fin dall’etimologia del termine. Perché la parolina magica in questione non rimanda solo al teatro di spettacoli vari che ci è stato tramandato dai francesi, bensì alla molteplicità di elementi e di aspetti che compongono un dato elemento e che in esso convivono. Si può quindi intuire perché il varietà sia il genere per eccellenza degli spettacoli, televisivi e non, una sorta di università contenente vari “insegnamenti”, dal ballo al canto, dalla comicità all’ironia, fino al gioco e ad altre forme di esibizioni artistiche. Eccellere in tutti significa poter ambire a… un voto di laurea molto alto e, insistendo con la metafora, a confezionare un prodotto in grado di soddisfare la commissione, che altro non è che il pubblico. Che questo appartenga a un teatro, ai tempi delle riviste, o al piccolo schermo, dagli anni ’50 ai giorni nostri, la sostanza non cambia. Perché se gli attori del mondo televisivo sono e resteranno i conduttori-comunicatori e i telespettatori, negli anni le crescenti invasività e aggressività dell’impostazione semantica dei messaggi veicolati dalla tv hanno rappresentato una delle prime cause dell’involuzione del livello culturale del telespettatore medio. Siamo quindi figli diretti di ciò che la tv ci propone o anche artefici del nostro destino… catodico? Difficile, se non impossibile, dare una risposta certa, ma non si può negare che c’abbiamo messo anche del nostro per meritarci il progressivo degrado vissuto nel passaggio lungo oltre 50 anni dalla semplicità e dall’innocenza di Carosello alla violenza verbale dei reality show o di alcune forme della stessa pubblicità. Perché le parole non sono, come sostenuto da eminenti linguisti, solo la semplice rappresentazione delle cose, bensì la loro rappresentazione pratica. Come tradurre tutto questo in termini “televisivi”? Per provarci addentriamoci nel lungo romanzo del varietà, che, almeno nella sua forma originale e più “pura”, resta la migliore delle trasposizioni possibili dei gusti e delle esigenze di un fruitore di uno spettacolo di intrattenimento che, negli anni, si è rivelato più fedele anche delle evoluzioni in apparenza più realistiche dello spettacolo stesso.


 


 









1.                     Il Varietà prima della tv












1.1    La televisione elettromeccanica e i primi segnali di “spettacolo”



 


Anche chi non mastica troppa tv sa che le prime trasmissioni ufficiali in Italia risalgono al gennaio 1954, a cura della Rai. Gli abbonati erano fatalmente pochi come non numerosi erano gli apparecchi in circolazione. Poter disporre del segnale era insomma “roba per ricchi” e del resto furono necessari due anni affinché il segnale stesso arrivasse a coprire l’intero territorio nazionale. Solo nella seconda parte del decennio la tv divenne un boom in Italia, sulla scia dell’enorme popolarità che il nuovo e rivoluzionario mezzo di comunicazione iniziò ad avere negli Stati Uniti, dove, ovviamente, erano arrivati prima… Del resto fu proprio un anglofono, l'ingegnere scozzese John Logie Baird, a concepire il primo modello di televisione conosciuto dalla storia, nel 1925[1]. Baird può essere considerato a tutti gli effetti un pioniere, perché i suoi studi andarono avanti per diversi anni raggiungendo un livello sempre più sorprendente e sempre più vicino alla “perfezione”, ovviamente considerando i tempi. Dopo le prime immagini in movimento si passò alla trasmissione a distanza delle stesse (grazie alla disponibilità del fattorino di Baird, che si prestò alla missione…) per arrivare alla data storica del 1927[2], quando si riuscì a trasmettere da Londra a Glasgow attraverso una linea telefonica. Insomma, un vero e proprio streaming ante-litteram, stupefacente per i tempi, così come ancora di più lo fu il fatto che già nel 1928 si arrivò alla prima trasmissione televisiva transoceanica, da Londra a New York, peraltro a colori[3]. L'apparecchio di ripresa delle immagini e quello di visione si basavano su un dispositivo elettromeccanico inventato il 24 dicembre 1883 da Paul Gottlieb Nipkow e per questo ribattezzato Disco di Nipkow[4]. Si trattava di un disco analizzatore metallico sul quale erano praticati fori disposti a spirale in posizioni progressivamente più esterne: facendo girare tale disco si potevano analizzare le immagini riga dopo riga, mentre un dispositivo elettrico dall’altra parte permetteva di trasformare le variazioni di luminosità dei fori in impulsi elettrici. In sostanza si trattava fin da allora dello stesso metodo di scansione di linee tuttora in uso nei televisori, ma Nipkow non riuscì mai a sperimentare realmente la propria idea a causa delle tante difficoltà pratiche e in quanto sprovvisto di un efficace metodo di amplificazione dei segnali elettrici deboli[5].


 


 









[1] Cfr. John Logie Baird. Britannica. https://www.britannica.com/biography/John-Logie-Baird. Ultimo accesso: 12 aprile 2023






[2] Cfr. R.W. Burns, Television: An international history of the formative years, IEE History of Technology Series, 2004, p. 143






[3] Cfr. R. W. Burns, The history of British television with special reference to the contributions of John Logie Baird, PhD. dissertation, Univ. Leicester, Leicester, U.K., 1976






[4] Cfr. R.W. Burns, Television: An international history of the formative years, p. 85






[5] Cfr. M. Faraday, On the magnetization of light, The Royal Social Edition, 1846, p. 12









1.2    Le origini del varietà: le Revues, dalla Francia con furore



 


In Italia la televisione elettromeccanica si diffuse solo a livello sperimentale e del resto nel 1954 essa era già stata sostituita da quella elettronica, realizzata nel 1927 e resa possibile dal fatto che sia l'apparecchio di ripresa delle immagini che quello di visione erano realizzati con un dispositivo elettronico, il tubo a raggi catodici, inventato dal fisico tedesco Ferdinand Braun nel 1897[6]. Siamo praticamente ai giorni nostri e allora questa premessa ci è servita per dire che se le origini della televisione sono molto più antiche di quanto pensiamo, il varietà affonda le proprie radici in un’epoca ancora anteriore. Per trovarne le prime tracce bisogna andare ancora in Francia, dove vide la luce la revue, ma in tal senso è aperta una “disputa” con l’Inghilterra, essendo i primi esempi del genere di fatto coevie: nel 1665 è infatti documentato tanto, il 5 gennaio, il primo numero del francese “Journal des sçavans”[7] (poi “Journal des savants”[8]), quanto, a marzo, l’inglese “Philosophical transactions”[9], rivista che pubblicò le ricerche e le osservazioni dei membri della Royal Society di Londra. Detto che l’Italia arrivò solo tre anni dopo, nel 1668, con il primo numero, a Roma, de “Il Giornale de' Letterati”, trimestrale letterario fondato dal bergamasco Francesco Nazzari, ci si chiede quale nazione, tra Francia e Inghilterra, sia meritevole della “medaglia d’oro” per la primogenitura tra le due preziose tracce. Dal punto di vista cronologico in Francia sono arrivati prima, ma le Philosophical rappresentano un pezzo di storia a tutto tondo, essendo la più antica rivista accademica ancora in attività. Dall’altra parte, all’inizio del secolo, nel 1701, apparve in Francia il “Journal de Trévoux”[10], rivista di natura letteraria e scientifica compilata con la benedizione del principe Luigi Augusto di Borbone da un gruppo di dotti religiosi della Compagnia di Gesù a Trévoux. Si era nel XVIII secolo e di altro non si trattava se non di un genere di spettacolo in cui venivano presentati i fatti d’attualità, ma letti in chiave satirica e spesso sotto forma di vignette. Si prenda come esempio “La Caricature morale judiciaire, littéraire, artistique, fashionable et scénique”, appunto una revue composta da tavole litografiche, poi rilegate e raccolte in quattro volumi con 114 fascicoli illustrati[11]. La rivista, che includeva anche centinaia di vignette xilografiche ed importanti contributi letterari, fu fondata nel 1830 e si caratterizzò per un tono fortemente provocatorio e ostile a Luigi Filippo di Francia, ma le tavole in questione, ripiegate e a colori, risalgono al biennio 1838-’40. A realizzarle erano stati alcuni dei più grandi artisti della litografia dell’epoca, tra cui Honoré Daumier, tra i principali interpreti satirici della politica e della società francese dell’Ottocento “Grandville e Gavarni”. La Caricature morale si rivelò tuttavia ben presto ben troppo dissacrante, al punto da costare un anno di prigione al suo primo direttore Charles Philipon e da venire sospesa dalla censura nel 1835, salvo poi riprendere vita nel 1838 con il titolo “La Caricature Provisoire”[12]. Per avere l’esempio più famoso del genere in Francia, figlio di una chiara evoluzione negli anni, bisogna però arrivare alla fine del secolo, con “La revue à grand spectacle” che, oltre che per un notevole sfarzo scenografico, si caratterizzò per un maggiore impegno tecnico e produttivo. Esattamente come i suoi “antenati”, la rivista, o meglio il teatro di rivista per essere più chiari ed evitare possibili fraintendimenti rispetto a opere cartacee evolutesi poi, in particolare in Italia, nei Caffè letterari dell’epoca post-illuminista, ha avuto i propri natali in Francia sul finire del XIX secolo. Questa volta le generalità dei pionieri sono quelle dei fratelli Théodore e Hippolyte Cogniard, protagonisti di una scelta non esattamente convenzionale, quella di abbandonare i potenzialmente redditizi studi di medicina per dedicarsi proprio alla sceneggiatura di opere di teatro leggero. Tra i titoli più famosi delle loro prime opere, “La biche au bois”[13] e “La chatte blanche”[14]. L’altra nazione “culla” del teatro di rivista insieme alla Francia fu di madrelingua inglese, ma non più il Regno Unito, bensì gli Stati Uniti. Qui dopo il debutto del 1894 con “The Passing Show” di Sydney Rosenfeld e Ludwig Engländer, rappresentata per la prima volta nel Casino Theatre di New York, la popolarità del genere divenne dilagante negli anni ’20 e 30 del nuovo secolo grazie ad autori come Davy Burnaby e Jimmy McHugh. Altrettanto rapido fu, tuttavia, più che il declino del genere, il suo progressivo accantonamento a favore della musical comedy, genere del quale parleremo tra poco. 


 


 


 


 









[6] Cfr. G. Shiers, Ferdinand Braull and the Cathode Ray Tube, Scientific American, marzo 1974, pp. 92 e seg.






[7] Cfr. Jean Pierre Vittu, Dix-septième siècle, Presses Universitaires de France, 2005, pp. 527 e seg.






[8] Cfr. C. Sommervogel, Table méthodique des Mémoires de Trévoux (1701-1775), p. 10 e parte IV, Bibliolife, 2009






[9] Cfr. Philosophical Transactions. The Royal Society Publishing. https://royalsocietypublishing.org/journal/rstl. Ultimo accesso: 12 aprile 2023






[10] Cfr. C. Sommervogel, op. cit., parte V






[11] Cfr. La caricature provisoire; La Caricature, revue morale, judiciaire, littéraire, artistique, fashionable et scénique. Paris, Chez Aubert, 1838-40. https://www.bibliorare.com/lot/9356/. Ultimo accesso: 12 aprile 2023 






[12] Cfr. H. Daumier, La caricature provisoire, https://www.daumier.org/reference/newspapers-journals/la-caricature-provisoire/ Ultimo accesso: 12 aprile 2023






[13] Cfr. The Online books page, https://onlinebooks.library.upenn.edu/webbin/book/lookupid?key=ha102826960 Ultimo accesso: 12 aprile 2023






[14] Ibidem









2.                      Alle radici del varietà italiano



 











2.1    Il teatro di rivista: dalla satira alla commedia musicale



 


Tutto questo non poté che trasferirsi osmoticamente, e in tempi rapidi, in Italia, dove la tradizione satirica avrebbe presto raggiunto anche livelli superiori rispetto a quelli della Francia. Si ritiene che la prima rivista dialettale italiana sia stata “Se sa minga”[15], messa in scena nel 1866 al Teatro Fossati di Milano, con parodie di canzoni famose i cui testi venivano modificati per ironizzare sui personaggi pubblici. A conferma di come il modello arrivato dalla Francia si sia sviluppato in Italia in maniera ben più articolata, ecco poi che il primo esempio nel nostro paese di qualcosa di simile a “La revue à grand spectacle” fu “Straccinaria” (1924)[16], ideata da Fraccaroli, Simoni e Lombardi. Si trattò di una sorta di primo punto d’incontro tra i due riferimenti arrivati dalla Francia, la rivista, con la sua connotazione tipicamente sbeffeggiante di ogni quadro, il varietà, dove invece trionfava la spettacolarità della messinscena, e l’operetta, genere che al tempo andava per la maggiore e che ha avuto i propri natali proprio in Italia. “Straccinaria”, allora, insieme a “Al Cavallino Bianco,” è entrata a pieno diritto nella storia delle rappresentazioni italiane d’avanguardia. Una sorta di ibrido tra l’operetta e la rivista, un antesignano della rivista a grande spettacolo, genere che nacque invece in Germania (dove, curiosamente, le prime riviste di carattere scientifico furono scritte in latino e dove, nel secolo successivo, il movimento illuminista si rivelò un fenomeno limitato alla cerchia accademica e quindi le riviste ebbero carattere essenzialmente a diffusione locale), e che in Italia debuttò solo nel 1931 presso il Teatro Lirico. Negli anni successivi, quando il genere si diffuse, in Italia venne chiamato più sinteticamente rivista. Nella sua nuova “accezione”, essa si impose ricalcando lo stile francese e quindi facendo di ironia e satira le proprie “armi”, unite al gusto tutto italiano per la parodia sui fatti d’attualità. Fu questa, a tutti gli effetti, l’età nella quale la rivista si impose a livello nazionale come vero e proprio spettacolo di intrattenimento in grado di fare da precursore al varietà. Così nei primi vent’anni del Novecento la rivista fu uno spettacolo incentrato su parodie dell'attualità e il suo successo dipendeva essenzialmente dalla validità del copione, ma anche allo spessore dei propri interpreti. Con l’avvento del Fascismo, infatti, si sarebbe assistito alle esibizioni di artisti che avrebbero fatto la storia del teatro e della televisione italiana, come Renato Rascel o Erminio Macario, che nel 1930 fonderà una compagnia dalla quale nel ’37 usciranno future colonne dello spettacolo italiano come Wanda Osiris, Carlo Campanini, Carlo Dapporto, Delia Scala, Tino Scotti e Nino Taranto. La popolarità del teatro di rivista, in Italia, andò comunque di pari passo con le vicende politiche. Proprio durante il Fascismo, infatti, che vietava la satira politica, si dovette ricorrere a una comicità più astratta, affidata all'estro dell'attore più che alle battute contenute nel testo. La satira tornò prepotentemente di moda solo nel secondo dopoguerra, ma ben presto si registrò l’evoluzione verso la revue à grand spectacle, che segnò un significativo passo in avanti sul piano della scenografia: iniziarono infatti a farsi largo allestimenti sfarzosi ed elaborati, con notevoli spese. Sul piano dei contenuti la prevalenza andò al genere comico e allora fu qui che iniziarono ad imporsi attori che avrebbero segnato la storia del costume e della televisione italiana, quali Ugo Tognazzi, Gino Bramieri e la coppia Raimondo Vianello-Sandra Mondaini. Passando invece agli autori iniziò in questi anni la lunghissima epopea di Pietro Garinei e Sandro Giovannini, i cui titoli hanno fatto la storia: da “Si stava meglio domani”, con Wanda Osiris e Enrico Viarisio (1946), a “Domani è sempre domenica” (1947), da “Gran Baraonda” (1952) con Wanda Osiris, Alberto Sordi ed il Quartetto Cetra a “Made in Italy” (1953), con Erminio Macario e Wanda Osiris. Da non trascurare, come autori, anche altre coppie come Giulio Scarnicci e Renzo Tarabusi, ai quali si deve, nel 1949, la rivista “Chi vuol essere lieto sia”, o quella composta da Marcello Marchesi e Vittorio Metz, autori, tra l’altro, di “Milano miliardaria” (1951)[17]. Insieme al duo Scarnicci-Tarabusi si evidenziarono le doti da sceneggiatori degli stessi Tognazzi e Vianello, che diedero le prime prove del proprio talento a tutto tondo anche come attori impegnati e autori. Tra il 1951 e il ’58 le due coppie diedero vita a opere come “Dove vai se il cavallo non ce l’hai”, “Barbanera bel tempo si spera”, quest’ultima capace addirittura di arrivare al secondo posto nella Maschera d’argento, il noto riconoscimento internazionale riservato a personalità del mondo dell'arte e dello spettacolo, introdotto a Roma nel 1945, o “Passo Doppio”, con la quale Tognazzi e Vianello debuttarono a Parigi con il titolo “Flash, Campione senza volere”[18]. Si era così entrati negli anni ’50 e la metamorfosi si era completata: proprio grazie alla genialità del duo Garinei-Giovannini, infatti, si era avviato il percorso che avrebbe portato alla nascita della commedia musicale. Il termine rivista sopravvivrà ancora per qualche tempo, prima di venire schiacciato dallo scontro dialettico che coinvolse la stampa e i critici del settore, spaccati tra il filone nostalgico di chi avrebbe preferito inglobare la commedia nel filone della “rivista” e chi era invece animato dalla volontà di dare spazio alla novità sostanziale e rivoluzionaria anche sul piano formale e della nomenclatura. 


 


 









[15] Cfr. A. Reinhardt, Milano Varietà: Teatro Fossati. https://www.milanovarieta.it/teatro-fossati/ Ultimo accesso: 12 aprile 2023






[16] Ivi, https://www.milanovarieta.it/cose-il-varieta/ Ultimo accesso: 28 marzo 2023






[17] Cfr. AA.VV. Panta. Agenda Marchesi, Bompiani, 2015, pp. 10 e seg.






[18] Cfr. Treccani, Ugo Tognazzi https://www.treccani.it/enciclopedia/ugo-tognazzi_res-b1d7c5f4-3616-11ea-9087-00271042e8d9_%28Dizionario-Biografico%29/ Ultimo accesso: 12 aprile 2023









2.2    Il cabaret: il “multivarietà” che conquistò gli italiani



 


La rivista non è stato l’unico genere culturale di intrattenimento che ha preceduto il varietà. Contemporaneamente, infatti, si diffuse una forma di spettacolo che ebbe origine diretta dai café-chantant francesi, dei quali parleremo a breve, salvo poi riuscire ad affermarsi come genere in grado di soppiantare l’antenato per popolarità grazie ad un maggior spessore culturale complessivo. Stiamo parlando del cabaret, forma di spettacolo che combina teatro, canzone, commedia e danza. Al pari della révue, anche il cabaret ha visto la luce in Francia, vedendo subito definirsi le proprie caratteristiche, come sarebbe avvenuto con l’avanspettacolo. In questo caso si tratta di tratti “sperimentali”, come del resto sperimentale sarà l’aspetto principale che caratterizzerà tutto questo genere. La sperimentazione riguardava nuovi linguaggi piuttosto che il mero intrattenimento. Linguaggi inteso nel senso più esteso possibile, coinvolgendo anche correnti artistiche come il dadaismo, che iniziarono a diffondersi proprio in questi contesti. La descrizione dell’origine del cabaret in Francia è utile alla nostra narrazione, pur potendo essere considerata sorprendente se si pensa al significato che per estensione ha il termine oggi nella lingua italiana, ovvero quello di una rappresentazione comica da parte di attori di genere (i cabarettisti, appunto), perlopiù in locali di nicchia, almeno a livello di dimensioni. Interessante proprio in questo senso è invece soffermarsi sull’etimologia della parola, che deriva dall’olandese “cabret”, che prende a propria volta origine dal piccardo “cambrette”, ‘piccola camera”. Erano queste “camere” proprio i luoghi in cui si svolgeva lo spettacolo, diventati poi nell’accezione moderna i locali notturni dediti al varietà e, a propria volta per estensione, gli spettacoli stessi. Urge allora chiarire subito le differenze tra forme di intrattenimento ben distinte che, pur avendo tutte avuto i propri natali in Francia, hanno tra loro molti più punti di divergenza che di similitudine, dal fatto di essere state ispirate da modelli differenti al tipo di pubblico al quale si rivolgevano almeno in origine, fino allo stile e ai temi di rappresentazione. Tutto parte dai café-chantant, genere di spettacolo nato nel XVIII secolo, abiurati dall’Impero e poi rinati all’inizio del 1900. Evoluzione dei café-concert parigini, la cui diffusione fu favorita a propria volta dall'abolizione del monopolio dei teatri durante la Rivoluzione francese, gli chantant furono i primi, veri esempi di spettacolo almeno nell’accezione “italiana” dei decenni successivi, ovvero con la confluenza di generi diversi. Si trattava, di fatto, di vere e proprie forme d’arte, o se si preferisce di piccoli concerti di musica e canzoni, all’insegna di un repertorio comprendente brani d’opera, operette o opere comiche, fino ad inglobare negli anni parti di prosa, danza e acrobazie e a diventare vere rappresentazioni teatrali a tutto tondo che includevano forme d’arte varia, tra le quali anche giochi di prestigio, che si svolgevano in locali (chiamati anch’essi per estensione café-chantant) dove, durante lo spettacolo, era consentita la consumazione di bibite e generi alimentari.  L’evoluzione del genere e il sempre maggior gradimento del pubblico portarono ad un’inevitabile estensione degli spazi in cui dare vita a tali rappresentazioni, così fu spontaneo il passaggio dai piccoli locali e ai caffè ai primi, veri teatri di varietà, dall’Éden-Concert all’Alcazar fino a nomi che fanno parte della storia della cultura francese, come le Folies Bergère o il Moulin-Rouge, ma anche, purtroppo, della cronaca nera, come il Bataclan. Il successo dei café-concert fu più forte delle significative limitazioni alla libertà d’espressione e della censura che caratterizzarono gli anni della Rivoluzione (la stessa che, di fatto, ne favorì l’affermazione grazie alla limitazione dei privilegi dei teatri) e fu tale che i primi segnali di declino del genere furono in realtà semplicemente figli di una mutazione, se non di una “selezione naturale”. A fine secolo, infatti, iniziò a diffondersi un “concorrente” chiamato cinema, il cui successo immediato portò alla conversione neppure troppo lenta degli stessi locali adibiti ai concert alle prime sale cinematografiche, adattamento favorito dal fatto che il primo cinema, muto, necessitava di un accompagnamento musicale, quando non di un'orchestra, la cui collocazione richiedeva spazi e ambientazioni di cui i café erano già dotati. Il successo dei café-concert si fece sentire anche in Italia e deve essere considerato un passaggio fondamentale per la stessa nascita del varietà, proprio per l’ispirazione derivata dalla commistione delle varie forme teatrali e artistiche. D’oltralpe, peraltro, non venne importata solo l’”etichetta” dei café-concert, ma l’intero “pacchetto” comprendente addirittura i nomi dei cartelloni scritti in francese e perfino i menu alimentari che venivano forniti agli spettatori tra un tempo e l’altro delle rappresentazioni e in generale uno stile di vita improntato alla spensieratezza, quando non all’edonismo, figlio dei temi stessi delle opere e diretta eredità della Belle Époque francese. Ecco, allora, che sul finire del XIX secolo Napoli e Roma, e in seguito Milano e Torino, divennero le sedi naturali per l’importazione in Italia dei café-chantant. Napoli in particolare visse un periodo d’oro a livello artistico perché l’apertura delle sale coincise con l’affermarsi della canzone napoletana, anche oltre confine. Del 1890 allora è l’inaugurazione del Salone Margherita, all’interno della Galleria Umberto I[19], ma coeva fu la nascita di altri café come il Gambrinus, l'Eldorado, il Partenope, la Sala Napoli o l'Eden, quest’ultimo sopravvissuto a lungo fino a rimanere come l’ultimo caffè-concerto della città dopo la chiusura del Margherita. La Capitale non poté essere da meno, così sulla scia del successo del Salone Margherita i fratelli Marino, già proprietari del teatro più in della città di Partenope, concessero il bis inaugurando a Roma un locale omonimo e poi il Teatro Sala Umberto, con il risultato che il maggior giro d’affari garantito dalla Città Eterna e di conseguenza i maggiori guadagni che erano garantiti agli attori, fecero ben presto di Roma la capitale italiana anche di questo genere di rappresentazione, il cui canovaccio si consolidò in tempi rapidi. Gli spettacoli erano solitamente proposti in successione, con un intervallo tra primo e secondo tempo e il clou al termine della rappresentazione, quando l’attore più rappresentativo era solito portare in scena il proprio cavallo di battaglia. Proprio i caffè-concerto, allora, si rivelarono trampolini di lancio per la carriera di future stelle degli albori del teatro italiano propriamente detto. È il caso di due artisti che ebbero l’umiltà di mettere il proprio genio a disposizione di questi teatri antesignani: Leopoldo Fregoli e Ettore Petrolini. Le carriere del primo, considerato il padre del trasformismo italiano di ogni epoca, e del secondo, le cui qualità da gigante del teatro nostrano sono state purtroppo riconosciute solo diversi anni dopo la sua prematura scomparsa, si sono intrecciate in più di un’occasione e sono state accomunate proprio da fugaci, ma molto significativi, passaggi nei caffè-concerto. Per Petrolini accadde nel 1910, quando le sue doti da macchiettista erano già note in Italia e non solo, se è vero che il boom teatrale si registrò al ritorno da una tournée nel Sud America quando, dopo un’esibizione in coppia con l’allora giovanissima Anna Fougez, a scritturarlo fu Giuseppe Jovinelli per il suo teatro di Piazza Guglielmo Pepe a Roma, inaugurato nel 1909 con uno spettacolo di Raffaele Viviani[20], altro gigante della storia dei caffè-concerto nella duplice veste di autore e interprete. Il successo di Petrolini fu immediato al punto che dopo due stagioni al Teatro Jovinelli, l'impresa della Sala Umberto firmò con l'attore un contratto di esclusiva della durata di tre anni. Diverso fu, invece, il percorso di Fregoli, la cui fama mondiale conquistata sul finire del 1800 con tournée in tutto il mondo, Vaticano compreso, fu oscurata da un’improvvisa crisi economica, risolta da una nuova serie di spettacoli in teatri mai toccati prima[21]. Anna Fougez (pseudonimo di Maria Annina Laganà Pappacena), invece, tarantina di nascita, si impose nei caffè-concerto di Roma non solo grazie alle proprie doti canore, ma soprattutto affermandosi come una vera e propria diva, simbolo di lusso ed eleganza, oltre che di fascino e di bellezza. Nei fatti Fougez divenne per antonomasia la figura della “sciantosa”: il termine, storpiatura in lingua napoletana della parola francese “chanteuse”, “cantante”, era riferito a chi, oltre alle doti vocali, possedeva anche quelle da attrice consumata e quindi donna ammiccante e seducente, in grado cioè di unire alle necessarie qualità fisiche ed estetiche anche un portamento da “femme fatale”. Nei caffè-concerto, tuttavia, avrebbero trovato il modo di esprimere le proprie virtù anche artisti di altre estrazioni, come la danzatrice classica e cantante di origine russa Lydia Johnson, protagonista di una trionfale tournée all’Eldorado di Napoli con la canzone "Ti voglio bene”, scritta in prima persona. O ancora come la soprano Lina Cavalieri, che ricevette anche l’onore di una copia del “Piacere” con dedica diretta di Gabriele D’Annunzio[22] e il cui percorso fu curiosamente opposto, essendo riuscita ad affermarsi prima al Salone Margherita e poi al Folies Bérgères di Parigi, dove raccolse un’ovazione grazie ad un repertorio di canzoni napoletane.


 


 




OEBPS/Images/copertina.jpg
STORIA DEL VARIETA

Vatietal Tutti i coloti della tv
Dalla tivista ai teality show: com’é cambiata Pftte dello spettacolo

Davide Mattini





OEBPS/Images/brand_blu1_50.png





