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d i  L e a  M a t t a r e l l a

A rriva all’ottava edizione Digitalife, la mostra de-
dicata alla nuove tecnologie organizzata nell’am-

bito di Roma Europa festival. È divisa in tre momenti: 
una sezione, curata da Monique Veaute e Richard 
Castelli, raccoglie le grandi installazioni immersive; 
Kidzart è dedicata alla videoarte per bambini; infine 
una sezione riunisce tredici video provenienti dalla 
Biennale de l’image en mouvement di Ginevra.

Nuove tecnologie 
per l’arte a Digitalife
Video e installazioni immersive  
a Palazzo delle Esposizioni

le differenze. Tutto si me-
scola: maschile e femmi-
nile, religioni, etnie. San 
Sebastiano, trafitto dalle 
frecce, e la signora elegan-
te con la borsa firmata si 
trovano su uno stesso pal-
coscenico. È il linguaggio 
patinato a creare un’unità 
in primo luogo formale.  

PER BAMBINI E NON. 
Nella grande stanza di 
Kidzart, curata da Raffael-
la Masciarelli per Nomas 
Foundation, spicca un ca-

LUCI E ALLEGORIE. An-
che lo spazio che ospita la 
rassegna è nuovo: per la 
prima volta le opere occu-
pano le sale di Palazzo del-
le Esposizioni. La sezione 
principale è dominata da 
complesse architetture au-
diovisive e grandi instal-
lazioni. Come Phosphor, 
del tedesco Robert Hen-
ke, che utilizza il fosforo 
per creare un luminoso 
paesaggio immaginario 
destinato a modificarsi in 
continuazione. Anche Iva-
na Franke ha scelto come 
forma espressiva la luce, 
anzi, le luci. Sono tante, 
fluttuanti, a creare una co-
stellazione che pare uscita 
dal film Matrix. Il colletti-
vo russo AES+F presenta 
il video Allegoria sacra, 
trasferendoci, con un lin-
guaggio visivo da pubbli-
cità di moda, in un purga-
torio contemporaneo, do-
ve si convive ma probabil-
mente non si comunicano 

ROMA

1  AES+F, still da Allegoria 
sacra, 2011-2013, terza 
parte di The liminal space 
trilogy. 2  Yuri Ancarani, 
still da The challenge, 2016 
(dalla Biennale de l’image en 
mouvement). 3  Jean Michel 
Bruyère/LFKs La dispersion 
du fils, 2008-2011. 4  Ro-
bert Henke, Phosphor, 2017.

1

2

3

4

LE MOSTRE
in Italia

Digitalife. Roma,  
Palazzo delle Esposizioni  
(tel. 06-39967500).  
Fino all’8 gennaio 2018. 

polavoro di Fischli e Weiss 
del 1987, The way things go, 
quasi mezz’ora di inven-
zioni geniali. Altrettanto 
affascinanti sono i viaggi 

attraverso cui ci conduce 
Francis Alÿs. L’idea di av-
vicinare i bambini all’arte 
contemporanea selezio-
nando alcuni lavori che 

non nascono per loro, ma 
possono entrare in dialo-
go con l’immaginazione 
infantile, permette di coin-
volgere le famiglie, le scuo-
le e coloro che partecipano 
alla formazione – visiva ma 
non solo – dei più piccoli. 
Infine da Ginevra arriva-
no tredici opere inedite in 
Italia che esplorano l’idea 
dell’immagine nel mondo 
contemporaneo. Ad An-
drea Bellini, invitato dalla 
Fondazione Giuliani, si de-
ve la selezione delle opere 
della Biennale de l’image en 
mouvement: da Kerry Tri-
be a Evangelia Kranioti, 
da Yuri Ancarani a Bodil 
Furu. I video sono lunghi e 
scorrono uno dietro l’altro: 
il consiglio è di dedicare al-
la visita parecchio tempo. 

44   45
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L a z i o 33 

Kemang Wa Lehulere. Bird Song
a cura di Britta Färber e Anne Palopoli
fino al 26 novembre
Dialogo tra le opere dell’artista e quelle 
di Gladys Mgudlandlu, tra i primi neri ad 
esporre le proprie opere in una galleria del 
Sud Africa negli anni ‘60. Mgudlandlu dipin-
geva soprattutto paesaggi e uccelli, da qui il 
soprannome Bird Lady ma anche le critiche 
per non essersi schierata politicamente, 
tanto da essere dimenticata dopo la sua 
scomparsa.
Home Beirut. Sounding The Neighbors
a cura di Hou Hanru e Giulia Ferracci
15 novembre - 20 maggio
Into The Cosmos. L’universo Dopo 
Einstein
a cura di Giovanni Amelino-Camelia, Luigia 
Lonardelli, Vincenzo Napolano, Andrea Zanini
2 dicembre - 29 aprile

MUSEO DELL’ARA PACIS

lungotevere in Augusta – tel 060608
www.arapacis.it
Hokusai Sulle orme del Maestro
a cura di Rossella Menegazzo
fino al 14 gennaio
Attraverso circa 200 opere (100 per ogni ro-
tazione della mostra per motivi conservativi 
legati alla fragilità delle silografie policrome) 
provenienti dal Chiba City Museum of Art 
e da importanti collezioni giapponesi come 
Uragami Mitsuru Collection e Kawasaki 
Isago no Sato Museum, oltre che dal Museo 
d’Arte Orientale Edoardo Chiossone di 
Genova, la mostra racconta e confronta 
la produzione del Maestro con quella di 
alcuni tra gli artisti che hanno seguito le sue 
orme dando vita a nuove linee, forme ed 
equilibri di colore all’interno dei classici filoni 
dell’ukiyoe.

Ottava edizione di Digitalife, sezione del Ro-
maeuropa Festival dedicata alle nuove tecno-
logie e all’arte digitale, per il primo anno al 
Palazzo delle Esposizioni a seguito di una 
precisa scelta che ha individuato nell’Azienda 
Speciale Palaexpo il perno del nascente Polo 
del Contemporaneo e del Futuro dedicato 
all’incontro tra arte contemporanea e scien-
za. Il progetto, nato da un’idea di Monique 
Veaute, stimola una riflessione sulla fragilità 
delle rappresentazioni del reale, ingannevole 
quanto le illusioni virtuali che sono in grado 
di deformarlo. La rassegna si articola in sei 
installazioni, selezionate con la collaborazio-
ne di Richard Castelli, la piattaforma KizArt 
per il pubblico più giovane, a cura della 
Fondazione Nomas, la Biennale de l’Image 
en Mouvement: da Ginevra a Roma, a cura 
della Fondazione Giuliani e un ciclo di perfor-
mance curato da ArtOnTime. I lavori esposti 

DIGITALIFE. TECNOLOGIE 
DELLA PERCEZIONE

Da questa partnership speciale nasce il 
MAXXI Bulgari Prize, evoluzione del Premio 
MAXXI, che da oggi si rinnova e si trasforma, 
allargando i propri orizzonti, con l’obiettivo 
di promuovere e valorizzare non più solo gli 
artisti di nazionalità italiana, ma anche quegli 
artisti stranieri che abbiano prodotto negli 
ultimi due anni un nuovo progetto in Italia 
nell’ambito di istituzioni pubbliche e realtà 
private. I tre artisti finalisti del MAXXI Bulgari 
Prize 2018 sono Talia Chetrit, Invernomuto e 
Diego Marcon, scelti da una giuria internazio-

MAXXI E BULGARI INSIEME PER LA GIOVANE 
ARTE CONTEMPORANEA

AES + F, Allegoria Sacra, 2011 / Palazzo delle Esposizioni

Kemang Wa Lehulere, My Apologies to Time, 2017, veduta dell’installazione. Foto Giorgio Benni / MAXXI

nale – Bartolomeo Pietromarchi, David Elliott, 
Yuko Hasegawa e Hans Ulrich Obrist insieme 
con Lucia Boscaini – all’interno di una rosa 
di nomi proposti da alcuni giovani critici e 
curatori italiani: Edoardo Bonaspetti, Ludovica 
Carbotta, Luca Lo Pinto, Matteo Lucchetti, 
Roberta Tenconi e Chiara Vecchiarelli. I lavori 
site specific dei finalisti saranno esposti 
al MAXXI da maggio 2018, in una mostra 
curata da Giulia Ferracci. A ottobre 2018 la 
giuria decreterà il vincitore, la cui opera verrà 
acquisita dal museo.

si concentrano sulla centralità delle immagini 
e l’importanza della percezione, lo spettatore 
interagisce con complesse architetture 
audiovisive, vi si immerge e viene avvolto da 
vortici di luce e suono.

PALAZZO DELLE ESPOSIZIONI

via Nazionale 194 – tel 06 39967500
www.palazzoesposizioni.it
Romaeuropa Digitalife 2017
AES+F / Jean Michel Bruyère/LFKs / Ivana 
Franke / Dump Type / Granular-Synthesis / 
Robert Henke
a cura di Richard Castelli, Raffaella Frasca-
relli / Adrienne Drake
fino al 7 gennaio

PALAZZO BRASCHI

piazza di S. Pantaleo 10 - tel 06 0608
www.museodiroma.it
Artisti all’opera. Un teatro sulla frontiera 
dell’arte
a cura di Gianluca Farinelli con Antonio Bigini 
e Rosaria Gioia 
9 novembre - 11 marzo
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monumental 

 
13 – 14 Ottobre | Auditorium della Conciliazione 
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I Godspeed You! Black Emperor a Roma con
‘Monumental’

Lo spettacolo costruito insieme alla Holy Body Tattoo è un inno contro "il capitalismo digitale e la sua
alienazione", tra paranoia, ansia, disturbi ossessivo compulsivi
I settantacinque minuti di Monumental della compagnia Holy Body Tattoo, musicati dal collettivo, che
non ama farsi definire post-rock, i GodSpeed You! Black Emperor, sono stati incisivi quanto il discorso
sul progresso e lo sviluppo di Pasolini. Una fluida, per quanto frenetica ed emblematica
rappresentazione della condizione dell’uomo digitale ormai piegato al meccanismo seriale della
ripetizione compulsiva è andata in scena ieri all’Auditorium della Conciliazione per il Romaeuropa
Festival.

È uno spettacolo che milita contro il capitalismo digitale e la sua “monumentale alienazione che si
esprime nelle piccole cose e nel modo in cui i nostri movimenti quotidiani sono stati alterati”, si legge
nell’intervista del Romaeuropa alla compagnia canadese. Una percezione da sempre condivisa dai
GY!BE considerati degli anarchici e quasi dei terroristi dall’FBI che nel 2003 li aveva fermati in un
autogrill dell’Oklahoma durante il loro tour americano. Il materiale antigovernativo che avevano nel
furgone non era però stato sufficiente a convalidare la paranoia del commesso della stazione di
servizio che li aveva scambiati per terroristi.

Paranoia, ansia, disturbi ossessivo compulsivi come il tirarsi spasmodicamente i capelli, o ripetere
determinati gesti fino alla demenza: è questa la diagnosi dell’uomo del mondo capitalistico secondo le
coreografie di Noam Gagnon e Dana Gingras. La prima versione dello spettacolo, presentata la prima
volta nel 2005, non prevedeva il supporto live dei GY!BE che tornarono nel 2010 e rividero
completamente i pezzi presenti nello spettacolo, aggiungendo nuove musiche, brani più recenti e
nuove sezioni di tamburi, e lavorando a stretto contatto con la compagnia di Vancouver.

http://www.rollingstone.it/artista/godspeed-you-black-emperor/
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Undici performer immobili su dei piedistalli come il Discobolo di Mirone, colti nella posa prima
dell’azione, mentre il collettivo canadese inizia la sua follia drone annunciandoci che quei danzatori
rimarranno immobili ancora per poco. “Certi giorni ti svegli e inizi subito a preoccuparti. Non c’è niente
in particolare che non vada, eppure sospetti che le forze si stiano cautamente allineando e che ci siano
guai all’orizzonte”, le parole della serie Living di Jenny Holzer che arrivano proiettate sul muro
trasparente che separa gli altri due elementi drammatici dello spettacolo, il suono e la danza.

“È saggio stare all’erta sei sempre circondata da gente costretta a essere gentile nei tuoi confronti. La
cosa migliore è stare nel gruppo mantenendo l’anonimato” e ripetere simultaneamente gli stessi gesti,
cercando di non dare troppo nell’occhio. Ma i tic si moltiplicano fino al parossismo dell’implosione
emotiva che diventa evidente. Psicosi monumental(i) nei gesti dei danzatori, nei crescendo noise dei
GY!BE e nelle parole della Holzer che arrivano come dei verdetti ineluttabili. Dei corpi coperti da abiti
da ufficio che ripetono le stesse azioni sopra il proprio piedistallo, un blocco rettangolare retroilluminato
da cui ogni ballerino non riesce a scendere finché non raggiunge finalmente il contatto con la persona
che ha accanto.

Monumental è una diagnosi dell’uomo del mondo capitalistico

E allora cambia tutto, cambiano i movimenti, si fanno fluidi come le musiche, in una tensione “joyfull”,
come la definiscono i Godspeed, e a poco a poco gli attori-danzatori, intesi alla maniera della Bausch,
si ricordano d’essere analogici, umani: “La bocca è interessante perché è una di quelle parti in cui un
esterno asciutto si muove verso un interno umido”. Si incontrano, si giocano, si dissociano dallo
schema del piedistallo, immobile, fisso, per potersi sentire, per creare disordine, per liberarsi dai
movimenti contratti e contenuti. I due coreografi di monumental sono famosi per spingere i propri
performer oltre i limiti della mobilità e, come Jan Fabre, credono che solo così possano esprimersi
sinceramente. Il gruppo si muove ora come un branco, compatto, e i GY!BE proseguono verso un
climax di archi e tamburi. Ma è un branco ancora acerbo, qualcuno cede e come un domino in reverse
riporta tutti alla condizione iniziale dello spasmo della psiche repressa.

Su quel muro di scritte della Holzer, delle immagini in time-lapse di flussi di fari sulle autostrade
sembrano ancora più ridicole degli stessi perfomer che mimano la guida di un’automobile. I personaggi
non si liberano mai completamente, c’è sempre un’insicurezza che riaffiora e aleggia la mente come
uno zombie, lenta e ormai indistruttibile. La paranoia è un po’ uno zombie: credi d’averla soppressa e
invece ti arriva da dietro lenta e inesorabile. “Ci vuole un po’ per passare sopra i corpi inerti e
proseguire nei propri intenti”.

Le sequenze, invece, sono rapide, per questo lo spettacolo scorre via senza appesantirti, ha una sua
dinamica fatta di passaggi contrastanti, di musiche che sembrano annunciare l’apocalisse che
diventano altre che suggeriscono la capacità dell’uomo di sopravvivere, con la solennità di Morricone.
La storia si risolverà in un modo o nell’altro. Gli attori dei non-luoghi sceglieranno una vita più terrena
che satellitare? Siamo degli esseri finiti e la nostra estensione digitale, che rischia di diventare un loop
che si rigenera infinite volte, non fa che dissolverci?

Certo è che la parodia del pubblico osservante si fa palese quando la compagnia s’avvicina al
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proscenio e scrutandoci, ripete quei gesti che non ci sembravano così malati prima della loro
rappresentazione, tra cui quello di scattarsi selfie di gruppo, mentre i GY!BE sono chini sulle pedaliere
e da lì a poco si dissolveranno magicamente da quel podio alto sopra i performer. La Holy Body Tattoo
rimarrà sorpresa (o forse no?) quando durante gli applausi del pubblico si girerà nel ringraziare i
Godspeed assenti. Come se per i musicisti di Montreal quello spettacolo fosse un gesto di solidarietà
verso un’umanità errante e che la patetica gratitudine sia inutile rispetto al dramma?

Leggi anche:
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TEATRO

I GodSpeedYou! Black Emperor, arrivano a Romaeuropa con la compagnia The Holy Body Tattoo
per parlare della vita moderna
di Eleonora Minna

Il Romaeuropa Festival ha abituato il suo
pubblico (da oltre trentadue anni ormai), a
spettacoli di qualità indiscussa. Dalla danza e
teatro – questa edizione è stata aperta da Sasha
Waltz - passando per quello che è accaduto il
13 e il 14 ottobre all’Auditorium Conciliazione.
I GodSpeedYou! Black Emperor (GY!BE),
lontani dalle scene da oltre due anni, scelgono
Roma per inaugurare il loro tour europeo, con
uno spettacolo che non è un concerto, non è una
performance, ma appartiene a quella casistica
molto limitata di live che portano il pubblico
nel bilico tra la dimensione del tempo e della
durata. Monumental dunque: sul palco i 9
danzatori della compagnia The Holy Body
Tattoo e 8 musicisti che, insieme, parlano di vita
moderna. Uno spettacolo che va decodificato e
per fare ciò occorre un passo indietro nella storia
dei GodSpeedYou! Black Emperor, formazione
canadese, attiva a Montreal dal 1994 che, pur
non avendo mai fatto parte del panorama
mainstream, negli anni ha conquistato
estimatori in tutto il mondo per i suoi live
ipnotici, caratterizzati da dinamiche orchestrali
e un rock epico e potente. Una formazione che
negli anni è cambiata, fino ad arrivare a 14
musicisti, mantenendo però dettagli inconfondibili
del loro tocco, come la presenza degli archi.

The Holy Body Tattoo e GodSpeedYou! Black
Emperor, Monumental
 I GY!BE non concedono mai interviste, un
dettaglio che si ripete nel modo di conquistare
il palco, dove spesso, non c’è spazio per la
presenza scenica. Quello che è accaduto nel
doppio appuntamento romano, è uno spettacolo
messo in scena la prima volta nel 2005 sulle
note di F#A#?, il loro primo album che dopo 10
anni viene riallestito da The Holy Body Tattoo
con musiche, in parte inedite, eseguite dal vivo.
In Monumental danzatori e musicisti hanno il
ruolo di comprimari, dove i primi tentano di
creare dei tableaux vivant dell’ansia tipica della
cultura urbana, resa con i movimenti
iperaccelerati; ma in questo caso, nell’acustica
perfetta dell’Auditorium Conciliazione, è il
ritmo della drum machine e delle percussioni a
dettare tempi e movimenti, scegliendo se
sottolinearli o tacerli. Così la melodia post rock
non diventa sfondo e il gruppo canadese è
talmente conscio di questo dettaglio da far quasi
scomparire la sua presenza, se non fosse che il
richiamo delle cinque chitarre e del violino
ricorda di un patto serrato che vige per i circa

60 minuti di spettacolo. A dare ulteriore forza
alla rappresentazione dell’affondo nell’alienazione
contemporanea, sono i testi dell’artista
statunitense Jenny Holzer, proiettati insieme
alle immagini di William Morrison e un
paesaggio cittadino scolpito dalla luce, pensato
da Marc Parent. Partito dal Romaeuropa
Festival, il tour dei GY!BE prosegue in una
serie di tappe europee che toccheranno il 17
ottobre Bordeaux, il 27 Glasgow, il 30 Bristol,
per chiudersi il 5 e 7 novembre ad Hannover e
Parigi.
 Eleonora Minna

http://www.exibart.com
http://www.exibart.com/notizia.asp?IDNotizia=55089&IDCategoria=215
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Ci sono voci che assorbono dentro di sé il fluire liquido e screziato delle vite che raccontano. Voci
narranti che s’impastano nei frammenti di dolore dei loro protagonisti e poi però tracciano la via di un
possibile lieto fine. La voce di Ascanio Celestini in Pueblo, secondo capitolo della sua trilogia e ideale
prosecuzione di Laika, è esattamente questo: una visionaria forma di Creazione Divina attraverso il
racconto, che plasma destini diversi dalla nefandezza delle cronache semplicemente perché vero-è-
solo-ciò-che-si-racconta. Il suo incedere tamburellante, il continuo rivolgersi all’immaginario Pietro e
l’uso dei refrain ripetuti e frazionati dal balbettio trasuda dolcezza e scolpisce potenti tracce d’amore
per le sagome disperate delle sue creature periferiche, che via via prendono corpo nella penombra del
palcoscenico tra note di fisarmonica e brevi intermezzi canori. Ne sappiamo qualcosa, di loro? Della
cassiera Violetta che ha il padre morto nascosto nella tasca “come i soldi spicci” e vive con la madre
che invecchia e dice sempre le stesse cose, dello zingaro che fuma da quando ha otto anni, del suo
fidanzato Said il facchino vittima della dipendenza da slot, della vecchia del bar, della barbona
Domenica che ruba perché glielo ha insegnato il padre e subisce le angherie delle suore e le violenze
dello zingaro?

No, non ne sappiamo nulla. Ma, come ci insegna Celestini, proprio per questo possiamo saperne tutto.
In scena ci sono solamente Ascanio e il fido Gianluca Casadei, che insinua tra i flussi di parole solchi di
note lancinanti, di rimpianto e riscatto. Voce e musica, insieme, aggiustano vite, sistemano crepe,
colorano le zuppe liofilizzate e i silenzi. 
E allora Violetta marcisce dietro la cassa di un supermercato, ma di quel marciume può farne un Regno
ed esserne la Regina sul trono, perché basta raccontarlo. Così come la zuppa liofilizzata può diventare
l’abbondante pranzo della domenica e la pioggia una magia per permettere ai morti di attraversare il
cielo e la terra e andare a rimescolarsi al mare, proprio come suggerisce una danza indiana. 
Con la voce di Celestini si può entrare nelle case, insinuarsi dietro le tende rosse e i vetri delle finestre,
nei supermercati, nelle casette di plastica dei barboni. Si può perfino farsi un giro al magazzino di
domenica quando è deserto, dove s’incontrano i centomila negri morti in mare, che sono di quel colore
solo per confondersi meglio nell’ombra. Forse non c’è niente di vero, ma è vero lo stesso perché
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questa è comunque una storia. 
E così finiscono col crederci pure i suoi personaggi. Credono alla tenerezza, al ritorno dei padri dal
regno dei morti e degli amori perduti dal carcere, a una qualche possibilità di riscatto e di dialogo, alla
puzza di cassonetti che si trasforma in profumo. “E lo sai perché? – chiede ripetutamente Ascanio
Celestini –  Perché è vero”. 
Se l’unica vita che davvero possiamo avere davanti agli occhi è quella che abbiamo già vissuto, allora
tanto vale riscriverla come più ci piace, da deus ex-machina buono delle periferie che fa i miracoli col
suo dito magico. E, perché no, riderci su. Come chi dopo la guerra ride di gusto su una montagna di
morti.

 Simone Carella (31)

Romeuropa Festival, Teatro Vittoria, Roma, mercoledì 18 ottobre 2017
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Pueblo di Ascanio Celestini: ancora un viaggio
nell'umanità

19 ottobre 2017
C’è un momento in cui ho sentito, o forse intuito, o forse ancora creduto di capire, cosa c’è che mi
commuove nei lavori recenti di Ascanio Celestini, prima in Laika ora in Pueblo. È una sensazione
sfuggente, non legata a una scena specifica, anzi che passa come un soffio ma tocca corde
profonde. E come tale è anche difficile provare a tradurla in parole.

L’altra sera Ascanio ha debuttato con il nuovo lavoro, Pueblo, appunto, nell’ambito del bel
Romaeuropa Festival 2017.

Celestini è stato programmato – non credo fosse una casualità – al Teatro Vittoria, nel quartiere
Testaccio, a Roma. Non credo fosse un caso: il Vittoria è un bel teatro, troppo trascurato dalla
città, dal carattere popolare, meno borghese rispetto all’Argentina e forse meno concettuale rispetto,
che so, al Vascello o a India. È un teatro che fu regno di Attilio Corsini, maestro di un’arte comica,
all’antica italiana, e del gruppo Attori&Tecnici.

Ascanio al Vittoria ci sta, sentimentalmente, bene: sta bene a Testaccio, poco lontano dalla  casa di
Gabriella Ferri e da quella di Elsa Morante. Sta bene in quel clima di popolarità ancora vera, diffusa,
non troppo imbarbarita o “geneticamente” modificata, come dichiarava affranto Pasolini. E insomma, in
quell’aria di festa antica, di racconto di piazza – mentre lui, Ascanio, accompagnato alla fisarmonica da
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Gianluca Casadei (e dalla voce fuori campo del figlio Ettore Celestini, mentre in Laika era Alba
Rohwacher) con un ritmo superaccelerato raccontava – io pensavo a quel che mi fa commuovere.

Ed è il fatto che Celestini, in questi ultimi lavori, si ostina a parlare di speranza di quelli che non
hanno speranza. Dell’ostinata, umana, faticosa ricerca di una briciola di felicità, di benessere, di gioia
in chi proprio non ha più nulla, in chi è ai margini e dovrebbe aver, da tempo, rinunciato a tutto.

Nel film Viva la sposa, poi in Laika, e ora in Pueblo, Celestini muove la sua narrazione dal contesto (lo
spiega bene Simone Nebbia recensendo lo spettacolo) per arrivare alle persone. Definisce subito il
clima, il luogo: e sono luoghi emblematici della surmodernità, di questi tempi liquidi e sfranti. Il
grande magazzino, il centro commerciale, la periferia della città e dell’umanità. Poi si focalizza sulle
anime che girano sparute in quegli spazi. E ci trascina a incontrarle, ad ascoltarle.

In Laika era un miracolo, laico appunto, a tessere le mille trame intrecciate che componevano quel
racconto. E da quelle suggestioni parte Pueblo, quasi uno spinoff, un sequel rovesciato, cambiato nel
punto di vista. La struttura è la stessa, l’orizzonte di riferimento è lo stesso, per quanto siano altri i
personaggi, altre le storie, ma sempre legate a doppio filo all’ambiente, a quel mondo di marginalità
disperate e allucinate, romantiche e poetiche, illuse ancora e sempre di poter sperare in qualcosa
di nuovo. Una sensazione vissuta, sentita, provata, di tutti e ciascuno.

Nelle vicende misere del narratore-dio (che tutto osserva e si rivolge a un assente Pietro per
raccontare); in quelle di Violetta, chiusa in casa con la madre o cassiera al supermercato; nella vita di
Domenica, barbona dall’esistenza dura eppure innamorata di Said, l’immigrato che perde tutto alle
macchinette da gioco; e poi nello zingaro di otto anni, nelle suore, e ancora in tutte gli altri personaggi
che passano e si incontrano, Celestini evoca un popolo minuto, dimenticato. Dà voce a quelli che
non ascoltiamo più.

Ma la denuncia, l’afflato politico che pure hanno connotato il teatro di Celestini (e Pueblo non fa
eccezione, anzi) mi sembra si arricchiscano sempre più di una prospettiva ampia, aperta. Non è
bonaria, consolatoria né, tanto meno, ecumenica. No, non c’è compassione o commiserazione.
Semmai, è solo – forse e semplicemente – un approccio più maturo, più comprensivo, capace di
abbracciare in uno sguardo empatico le miserie dell’umanità e trovarvi poesia, gentilezza, candore,
dignità, pudore. È la vita: anche se mancano – avrebbe detto Georges Perec – le istruzioni per l’uso.

I morti, i vivi, i poveri, i sognatori, i disperati, i persi, gli ubriaconi, le feste e i funerali: l’affresco popolare
e popolano di Celestini viaggia ben oltre i livelli del melodrammatico o del neorealista, si struttura in un
racconto dal ritmo vorticoso, surreale, vibrante, divertente, irriverente. Scarta continuamente, apre e
svela, chiude e butta via, mette in fila poesia e turpiloqui, canzoni e parolacce: giullare, si potrebbe
dire, o “santo bevitore”, Celestini coglie dettagli della quotidiana tragedia, ne fa brillare la bellezza, ne
svela la speranza mai rassegnata, appunto. Così, quando meno te lo aspetti, ti trovi di fronte
all’ostinata ricerca della felicità, dei personaggi o degli spettatori, poco importa. E commuove. Allora in
quel mare di macerie e di dolori, fa capolino un sorriso, vero e vivo. Ingenuo e speranzoso. Come
quello di una bambina fresca, pulita, gli occhi grandi, la vita davanti.

http://www.teatroecritica.net/2017/10/ascanio-celestini-il-pueblo-delle-periferie/
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Celestini e le voci dell'invisibile Pueblo

La drammaturgia è la vita che passa attraverso di te. In questa maniera io penso la scrittura.
— Ascanio Celestini

Ciò che probabilmente conquista del teatro di Celestini è questa particolare idea di costruzione
dello spettacolo, che egli stesso definisce un «lavoro di tessitura». E ce lo immaginiamo proprio così il
nostro cantastorie che, come un antico tessitore, resta in ascolto dei suoni prodotti dal telaio,
intrecciando insieme fili di trama e ordito, volti e storie. La narrazione si fa fitta, come la pioggia
all’inizio del racconto che, insieme alle musiche originali di Gianluca Casadei, accompagnano le
parole.

Ascanio Celestini ritorna a Romaeuropa Festival con Pueblo, seconda parte della trilogia iniziata
con Laika, e nuovamente «ci porta sulle strade / della gente che sa amare», come cantava Demetrio
Stratos in Gioia e Rivoluzione. Esseri umani che avrebbero voluto farla la rivoluzione, ma che
infine si accontentano di un proprio, spesso inospitale, posto nel mondo, che lo spaesamento del
titolo originario, Dépaysement appunto, ben rappresenta.

Dapprima osservati attraverso i vetri di una finestra, pian piano i suoi personaggi costringono il
narratore a “scendere in strada” a cantare le loro storie. Perché i personaggi di Pueblo sono gli
uomini e le donne che popolano i quartieri di periferia, che percorrono le loro strade, sostano nei bar,
animano i mercati. Storie che somigliano a milioni di altre storie, come quella di Violetta, una
giovane donna che lavora come cassiera in un supermercato e siede sulla cassa come su di un trono,
la barista, lo zingaro, Said l’africano che un giorno parte e non torna più, e Domenica la barbona,
personaggio ispirato ad «Assunta la vecchia», che Celestini ricorda come spettatrice di molti suoi
spettacoli e autrice di un testo intitolato Le ferite altrui non fanno male.

E la fantasia del raffinato poeta restituisce sulla scena le vicende, le contraddizioni, i colori, perfino
gli odori di questa variopinta umanità. E le loro voci, i loro passi diventano il ritmo e la cadenza del
racconto. E poi, tiene a precisare il nostro narratore al suo interlocutore Pietro (a cui presta la voce
Ettore, figlio di Celestini), la storia «non è che sia vera, ma io la so perfettamente».

Nel 2005, a Castrovillari, in occasione del Festival Primavera dei Teatri, Celestini portava in scena
Scemo di guerra (vincitore, nello stesso anno, del Premio Ubu come Nuovo testo italiano e presentato
alla Biennale di Venezia nel 2004) tra le antiche viuzze della Giudecca, dove lo abbiamo visto
mescolarsi tra la gente. E ogni volta ci sorprendiamo nel vederlo attendere, insieme al suo pubblico,
che la narrazione abbia inizio. Una sorta di magica sospensione interrotta, una volta in scena, da
parole nette, sapientemente scelte, come a scandire quei dati di realtà e di concretezza fondamentali
per il racconto.

Foto di scena ©Piero Tauro

Ascanio CelestiniScemo di guerra. Foto di scena ©Maila Iacovelli

http://www.paperstreet.it/tag/ascanio-celestini/
http://www.paperstreet.it/tag/romaeuropa-festival/
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Ed ecco allora che in Scemo di guerra gli occhi del padre ragazzino guidano la voce del narratore
e ci conducono per mano da Porta Pia a San Lorenzo, fino al Quadraro, nel giorno della
Liberazione di Roma, il 4 giugno 1944. E in Pueblo ritorniamo, durante un giorno di pioggia, a
percorrere le strade del Quadraro e ad osservare, attraverso i vetri di una finestra, la vita, o ad
immaginarla.

Finestre! Guardi dentro la finestra come l’ostetrica tra le gambe di una donna. Per mille volte
compare la punta di una testa e pensi solo che è una creatura della quale non sai niente. La fai
nascere e basta. Ne fai nascere mille. Poi arriva quel giorno che ti basta quel pezzo di testa … per
vederci tutta la vita. Il nome e il cognome, la prima volta in bicicletta, il primo amore e il primo dolore.
… Vedi tutto fino alla morte. La vita inizia e la storia è già finita.

C’è tutto il percorso creativo di Ascanio Celestini, in Pueblo: c’è il poeta e la sua fantasia, e c’è
l’uomo dietro i vetri che, a differenza di chi guarda e basta, è capace di creare quelle immagini che
muovono le menti dello spettatore per condurle ovunque si posi il suo sguardo, attraverso quel misto di
tradizione e poesia orale che diventa per l’artista una necessità. E c’è un filo di sacralità che corre
lungo tutto il testo, che sottende a quell’autentica visione dell’umano scevro di qualsivoglia
senso religioso.

Ascolto consigliato 

Teatro Vittoria, Roma – 24 ottobre 2017
In apertura: Foto di scena ©Dominique Houcmant | Goldo

PUEBLO
di Ascanio Celestini 
con Ascanio Celestini, Gianluca Casadei 
suono Andrea Pesce 
produzione Fabbrica srl 
in coproduzione con Romaeuropa Festival 2017, Teatro Stabile dell’Umbria 
distribuzione Ass. Cult. Lucciola

Foto di scena ©Piero Tauro
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Tu. Cirque Autobiographique. Sulla resilienza del corpo
e dell’anima

ILENA AMBROSIO | Penombra. Una filastrocca cilena. «Ricordi quella canzone che vi cantavo?…».
Una voce sussurrata e sul fondo immagini fumose di donna. La scena, nudo perimetro quadrato, pare
bianca ma, improvvisamente, con un fruscio, prende vita: qualcosa striscia sotto il telo di carta oleata
che la copre; tenta di uscire, si avvolge in esso, accartocciandolo fino a farlo diventare un gomitolo dal
quale, utero materno, finalmente fuoriesce un piede.

Inizia – suggestivamente – così Tu. Cirque Autobiographique, nuova collaborazione tra l’acrobata
Matias Pilet e il documentarista Olivier Meyrou. Titolo, interprete, regista: in poche informazioni c’è la
sintesi dello spettacolo. Un percorso autobiografico, la storia personale, quella di Pilet, raccontata con il
suo corpo e con il supporto delle immagini girate da Meyrou in Cile, terra natale del ballerino.
Frammenti documentari, visivi e sonori, fanno riemergere dal rimosso un evento l’evocazione del quale
fa da pungolo al corpo e da incipit di un nuovo racconto che dal personale aspira all’universale.

L’evento è quello, traumatico, della morte della gemella di Pilet nell’utero materno pochi giorni prima
del parto. Lo sappiamo perché è la voce della madre a raccontarcelo, meglio, a raccontarlo al figlio
come a voler risvegliare in lui la memoria di quei frangenti. «Ricordi che facevate gli acrobati in
pancia?»: il melanconico pensiero di un futuro che poteva essere condiviso… Durante la narrazione
Pilet si muove, come in trance; entra ed esce da una sezione di buio creata, nella parte bassa della
scena, dalla magistrale regia delle luci. Un braccio, una mano, solo la testa emergono di volta in volta
da quel blocco nero e, nel frattempo, nuove strisce di carta bianca scendono dal soffitto scenico con
quel loro fruscio che insieme alle musiche Mapuche fa da colonna sonora dello spettacolo.

Ma c’è qualcosa che la voce non menziona, almeno non esplicitamente; a dircela sono i movimenti di
Pilet. La sua danza è il racconto parallelo dell’incompiutezza di una vita, quella della sorella, morta
ante-nascita, ma anche della sua propria, nato privo di una parte, incompleto. Schiacciato sul fondo
della scena, dove sembra infinitamente più piccolo, il suo corpo si bilancia, su una sola mano, una sola
gamba, un solo lato, come alla ricerca di un equilibrio reso impossibile dalla manchevolezza, eppure
con un’armonia e una leggerezza che paiono dell’anima e non della materia.

«Come nascono le anime e come rinascono?». La domanda sposta il racconto a un nuovo livello; non
più solo autobiografia ma universalità. «Dovrai colmare il vuoto con le tue origini… Capire perché oggi
cammini da solo», sussurra la donna. Le immagini sul fondo documentano il personale viaggio di
ricerca del protagonista ma il corpo sulla scena chiama in causa ciascuno di noi. Pilet si muove,
ossessivamente, come guidato dal suo braccio sinistro che pare autonomo rispetto al resto del corpo;
lo trascina da un lato, lo schiaffeggia persino; l’assenza, la parte mancante, nel riemergere, condiziona
il suo essere. Ma anche il nostro.

Tra un movimento e l’altro, tra i respiri − certo volutamente −affannosi, Pilet si ferma e ci guarda. Non
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guarda semplicemente verso il pubblico, ciascuno di noi si sente osservato e interpellato dai suoi occhi.
Allora comprendiamo che il Tu del titolo è propriamente il fruitore di quel Cirque autobiographique, di
quella danza, scaturita da un ricordo autobiografico, che assurge a paradigma di un’esperienza
condivisa: il sentimento di perdita e mancanza, l’incertezza che ne deriva, la lotta per affrontarla.

Lo schermo proietta una sagoma umana luminosa; le particelle che la compongono si disperdono, si
diffondono in alto e, d’improvviso, un’esplosione di carta bianca si scaraventa sulla scena.

L’interprete è sommerso, annega tra i fogli nel mare di fogli sul quali si propagano cerchi di luce.
Rumori di tempesta, la furia del un vento – di grande effetto le scelte scenografiche. Pilet cammina a
fatica cercando di contrastare la potenza dell’aria ma viene, tentativo dopo tentativo, rigettato indietro
finché, Umano contro quel dio cieco e inclemente che è spesso Fato, resta in piedi. La resa fisica di
questo momento è perfetta; ogni fibra del corpo esprime la fatica, lo sforzo ma pure quella immensa
virtù che è la resilienza, la capacità umana di piegarsi fino allo stremo ma di resistere, di non spezzarsi.

La tempesta si placa e Pilet può danzare – è davvero una danza, ora, la sua – nello spazio libero dalla
carta creato proprio dal vento. È la sua anima che si muove libera ma anche la nostra perché è
guardandoci ancora dritto negli occhi che si ferma lanciando dal pugno chiuso una manciata di piccoli,
ora insignificanti, pezzetti di carta.

«A volte una nascita non basta, allora bisogna rinascere». Il monito pronunciato prima della tempesta
acquista ora il suo pieno significato. A spiegarcelo non sono state le immagini, le parole, i suoni; non
solo almeno. Ce lo ha svelato il corpo, perché sono state del corpo, specchio perfetto dell’anima, la
conquista, la rinascita.

Se, come da comune accezione, la danza è luogo della liricità mentre l’acrobatica puro esercizio fisico,
allora insieme, queste due arti, sono perfetta metafora del racconto proposto da Meyrou e Pilet. Lo
sforzo del corpo, la sfida alla gravità, il bilanciamento si fanno paradigma dello sforzo dell’anima di
sopravvivere alla mancanza, di cercare continuamente un equilibrio a dispetto dell’incertezza. Ecco il
messaggio finale, l’incontro specialissimo e perfettamente riuscito tra l’Io autobiografico che si muove
in scena e il Tu che lo osserva.

Tu. Cirque Autobiographique
Messa in scena Olivier Meyrou 
Drammaturgia Amrita David, Olivier Meyrou 
Interprete Matias Pilet 
In video Karen Wenvl, Françoise Gillard 
Musica François-Eudes Chanfrault, Sébastien Savine 
Voce Karen Wenvl 
Scenografia Simon André 
Luci Nicolas Boudier 
Video Loïc Bontems
Regia generale Jules Pierret 
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Regia luci Sofia Bassim 
Regia del suono, Video Marie-Pascale Bertrand, Yohann Gilles 
Coproduzione Les Subsistances – Lione, La Passerelle SN Gap, La Brèche – Cherbourg, Le
Monfort – Parigi Sostegno Le Quai – Angers, La Chartreuse – Villeneuve lez Avignon 
Assistenza Le CNT, DRAC Ile-de-France per l’aiuto alla produzione drammaturgica Partner Chili
Espace Arte Nimiku di Santiago

Romaeuropa Festival 2017 
Teatro Vascello 
15 ottobre

CONDIVIDI/ SHARE
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Quali mezzi per rinascere? L’autobiografismo di Olivier
Meyrou | Recensioni

Il sottotitolo di “Tu”, andato in scena per Romaeuropa al teatro Vascello, ha del trans-codice: «circo
autobiografico». L’intervista nel foglio di sala cerca di porre disinvoltamente le premesse per questo
scavalcamento di campi.

Olivier Meyrou, documentarista di formazione, mette al centro del proprio lavoro l’idea del
cambiamento, della nascita e della rinascita, nel senso abituale del termine («a causa di eventi esterni
o caratteristiche interne di cui non eravamo pienamente coscienti»), e poi chiarisce: è un tema a cui si
interessa sia che si parli di «film, fiction, spettacoli». 
Ciò dà la generosa misura di come egli intenda gli strumenti linguistici di qualsiasi medium come
eventualmente intercambiabili, per un fine rappresentativo che esiste a prescindere da essi, di natura
contenutistica. 
Fonte prima del lavoro è dunque il concetto e l’esperienza di nascita in senso propriamente biologico, e
di rinascita in quello che potremmo banalizzare come elaborazione di un lutto.

L’interprete, Matias Pilet, già presente a Romaeuropa nel 2014 con “Acrobates”, aveva una gemella la
quale, dopo aver condiviso il grembo materno con lui, è morta prima di vedere la luce. 
L’ecumenismo (l’approccio utilitaristico?) alle forme è evidente nelle scelte drammaturgiche del lavoro,
compiute da Meyrou con Amrita David.

Lo spettacolo è diviso in quadri incorniciati da sistemazioni sceniche l’una differente dall’altra, l’una
accostata all’altra come a disporre una lista di momenti da esplorare e licenziare. Situazioni sceniche
non sempre eleganti, ma tutte caratterizzate da una spiccata icasticità, e come da un’ansia di esserci
fisicamente, di proporre un problema. 
O meglio, di costituire un terreno di gioco più o meno impegnativo: ora un enorme foglio di carta oleata
(è questo il materiale scelto per tutto il lavoro, «rappresenta la pelle […] e l’universo fetale») un foglio
che copre gran parte del palco, sotto al quale Pilet si insinua, e che viene raccolto in un crepitante
cartoccio; ora tre larghe strisce-pannelli per proiezioni che calano dall’alto; ora un ammasso di fogli più
piccoli che piomba sempre dall’alto, perturbati dall’azione di una batteria di ventilatori a terra.

Altrove, una videoproiezione mette in campo l’identità amerinda del protagonista – con strumenti tipici e
milieu sciamanico. È quasi sempre qualcosa che obbliga l’artista a fare i conti con una materialità che
ne sfida le possibilità ginniche, in un risultato mosso, impossibile da non vedere. 
Anche l’illuminazione di Nicolas Boudier condivide lo stesso carattere di grande evidenza che talvolta,
come arrogantemente prendendo di petto la scena, impone di essere constatata.

Classificare il tipo di linguaggio motorio che va in scena in “Tu” rischia di essere ozioso. Il legame con
la danza appare evidente, però il tutto rimane ampiamente al di qua di ogni tipo di rapporto, anche
contrastivo, con la componente musicale, con l’aspetto ritmico. Non è il tempo a guidare l’azione, ma lo

https://romaeuropa.net/
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spazio, ed è forse questo l’altro punto nodale, irrisolto del lavoro: l’incompatibilità tra un’espressione
corporea che per esprimere il contenuto impostole vuole essere empatica, allacciare l’osservatore in un
dialogo intimo, e che finisce quasi per autolimitarsi, rinunciando al viatico ritmico, il più immediatamente
comunicativo. Il suono del respiro, spesso udibile, non vale a sostituirlo. 
A ciò si aggiunga che il repertorio linguistico adoperato dà l’impressione di essere ingenerosamente
angusto per un’esplorazione matura dell’impegnativo soggetto, e incapace di suggerire soluzioni che
vadano al di là di una proiezione, nuovamente, tutta visiva.

Ciò nonostante, Pilet è padrone unico e assoluto della scena. Il suo corpo ora mima, ora evoca, ora
disegna un angolo della scena, ora la percorre ansiosamente, esibendo controllo, forza, sveltezza,
destrezza, virtuosità nelle diverse maniere di recuperare un equilibrio che sembra costantemente in
pericolo, una linea costantemente flessa oltre il limite di rottura. 
Ottima l’accoglienza del pubblico, che chiama ripetutamente l’artista alla ribalta per lunghi e convinti
applausi.

Tu – Cirque autobiographique 
Messa in scena Olivier Meyrou 
drammaturgia Amrita David, Olivier Meyrou 
Interprete Matias Pilet 
In video Karen Wenvl, Françoise Gillard, socio della commedia francese Erika Bustamante 
Musica François-Eudes Chanfrault, Sébastien Savine 
Voce Karen Wenvl Scenografia Simon André Luci Nicolas Boudier 
Video Loïc Bontems 
Regia generale Jules Pierret 
Regia luci Sofia Bassim 
Regia del suono, Video Marie-Pascale Bertrand, Yohann Gilles 
Coproduzione Les Subsistances – Lione, La Passerelle SN Gap, La Brèche – Cherbourg, Le Monfort –
Parigi 
Sostegno Le Quai – Angers, La Chartreuse – Villeneuve lez Avignon Assistenza Le CNT, DRAC Ile-de-
France per l’aiuto alla produzione drammaturgica 
Partner Chili Espace Arte Nimiku di Santiago 
Altri partner António Câmara Manuel, Temps d’images, Lisbona, Association Nationale des Sages-
Femmes Libérales et Union Nationale et Syndicale des Sages-Femmes, rencontres et échanges à
Cherbourg et à Angers avec des sages-femmes Jacqueline Lavilloniere et Sophie Fouchet e tutte le
donne incinta, per il lavoro svolto durante la gravidanza, la maternità e per la loro percezione della vita
intrauterina

durata: 60’ 
applausi del pubblico: 4’

Visto a Roma, Teatro Vascello, il 15 ottobre 2017
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Un anniversario punteggiato da molti impegni: 
continuano a girare Sylphidarium, nato un anno 
fa a Torinodanza, e i 10 miniballetti che vedono 
protagonista Francesca. 
Per il Balletto di Roma il Collettivo ha preso parte alla 
realizzazione di Bolero/Trip-tic che sarà fra ottobre e 
novembre al festival Gender Bender di Bologna. 
Ma intanto ecco Benvenuto Umano, preceduto e 
accompagnato da una serie di iniziative performative e 
formative a Ferrara, sede della compagnia riunite sotto 

il titolo Gong. Benvenuto Umano 
avrà una versione site specific per 
Palazzo Schifanoia, poi debutterà 
l’11 ottobre al Comunale di 
Ferrara e il 21 e 22 ottobre sarà a 
Romaeuropa.
Tutto preceduto da una marcia 
di avvicinamento nell’ultimo 
anno: “La struttura stessa del 
processo creativo – spiega 

Pennini – è pensata per ‘punti tsubo’: i 361 punti 
localizzati sul derma e collegati attraverso il sistema 
neurovegetativo a uno o più organi interni e parte dei 
meridiani. Ogni performance è un site specific autonomo 
legata ad uno tsubo e in dialogo con spazi di particolare 
interesse, raccogliendo stimoli e materiali per arrivare 
allo spettacolo da palcoscenico a ottobre”. E ancora: “I 
principi che muovono la ricerca su Benvenuto Umano 
sono la connessione tra spazi e tempi lontani, che trova 
la scintilla nell’intersezione tra i misteri degli affreschi del 
Salone dei Mesi di Palazzo Schifanoia con la medicina 
tradizionale cinese”. s.t.

B L O C  N O T E S _ I T A L I A

AMMUTINAMENTI
ALTRI PAESAGGI
RAVENNA Dal 9 al 19 settembre 2017 la giovane 
danza ritorna a essere protagonista della XIX 
edizione di Ammutinamenti-festival di danza urbana 
e d’autore. Altri Paesaggi è il titolo dell’edizione 
sempre a cura di Monica Francia e Selina Bassini, in 
cui la danza diventa il dispositivo per raccontare gli 
altri paesaggi della contemporaneità, si fa strumento 
della crisi, intesa come krisis, cioè momento del 
giudizio e della scelta. La città diventa allora scena 
per azioni performative che colonizzano, come 
erbe pioniere, i luoghi, ne mutano radicalmente 
la fenomenologia, esponendoli a diversi punti di 
vista, a di»erenti pratiche umane, a»ettive, sociali e 
culturali. Più di 40 giovani i danzatori e coreografi, 
tra emergenti e artisti già a»ermati sulla scena 
nazionale ed internazionale, che scandiscono 
il ricco programma che include la Vetrina della 
giovane danza d’autore® (15-17 settembre), atteso 
appuntamento con i big di domani. 
www.festivalammutinamenti.org

COLLETTIVO CINETICO
10 ANNI DI UMANITÀ
FERRARA L’antica medicina cinese ha qualcosa a che fare 
con gli affreschi del Ciclo dei Mesi di Palazzo Schifanoia a 
Ferrara, con le pratiche circensi e la danza contemporanea? 
Apparentemente no. Ma se in questo mix si lanciano i 
ragazzi di CollettivO CineticO capitanati da Francesca 
Pennini e Angelo Pedroni di sicuro il risultato sarà inatteso 
e sorprendente. D’altra parte è necessario che sia così visto 
che la nuova produzione intitolata Benvenuto Umano segna 
il decimo anniversario di vita del CollettivO. 

CollettivO CineticO 
in “Benvenuto 
Umano”.
Sotto, Alessandro 
Carboni in “As if we 
were dust” al Festival 
Ammutinamenti (foto 
Gino Rosa).
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Benvenuto Umano di CollettivO CineticO,
una danza a cuore aperto

 

Al Teatro Vascello per Romaeuropa Festival, abbiamo visto l’attesa

nuova creazione di CollettivO CineticO, Benvenuto Umano. Recensione

A sostenere la ricerca dell’ultima, attesa creazione di
CollettivO CineticO, Benvenuto umano, sembra essere
un desiderio come di raccoglimento delle �la unito a un
desiderio di meditazione emotiva che trovano sulla
scena, e non per questo in maniera scontata, il luogo
del proprio compimento. L’apertura e il �nale di questo
spettacolo segnano, come due fuochi, la
trasformazione del cerchio – elemento geometrico
ricorrente dello spettacolo – in un’ellisse. In questa
dinamica trasformativa, che richiama alla mente la

complessa sontuosità dei principi alchemici, risiede la forza di questa produzione, e
anche la sua particolarità.

Con la propria forza immagini�ca e drammaturgica, inizio e �ne sfuggono, dunque, a una
rotondità dell’esperienza di visione, sottraendo al pubblico la possibilità di accomodarsi
completamente nella paci�ca, appagante e prevedibile chiusura di un cerchio. Il
diametro variabile dell’ellisse è, invece, sostenuto da un complesso andamento duale:
da un lato, dalla platea percepiamo lo svolgersi di un percorso che consta in un
progressivo approfondimento della conoscenza corporea incontrando – quasi
sorprendendosene – una dimensione rituale, esplorazione di una nuova sacralità del
corpo danzante (come accade nel potente �nale in cui il performer e dramaturg della
compagnia, Angelo Pedroni, viene legato secondo un bondage che ricorda lo
shibari giapponese, e successivamente appeso a mezz’aria). Dall’altro, invece, a tratti ci
sentiamo quasi sbalzati via, espulsi dal vortice che anima questa ricchissima giostra
scenica dove appaiono e vengono messi in luce elementi diversi, molti dei quali di gioco,
espressione di un corpo che si pone in ascolto di sé ma anche delle regole, delle prassi,
del metodo.

Nonostante l’ordine dei movimenti dei danzatori, ora veniamo  distratti da un suono
generato da una voce rimontata in loop station, ora da un colore oppure da un
movimento di oggetti, dall’estrema prodezza di una pratica corporea oppure  da
un’immagine d’insieme che più di altre vorrebbe imprimersi, e sedurci a restare con lei
un po’ di più. Tuttavia, il tempo della sedimentazione dei segni è programmaticamente,

By Gaia Clotilde Chernetich  - 11 novembre 2017

http://www.teatroecritica.net/author/gaia-clotilde-chernetich/
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tirannicamente organizzato per essere sempre troppo
breve per lo spettatore, che viene così continuamente
sospinto in avanti dalla drammaturgia. Lo spettacolo
avanza, in questo modo, senza concedersi comodità
visive o coreogra�che se non quelle strettamente
necessarie al dispiegarsi organico di un’idea
complessa, non semplicemente l’esito di questa
ricerca, ma di un intero percorso.

Benvenuto umano è, in questo senso, una coraggiosa
promessa, che ci assicura che presto saremo ancora a
teatro, o chissà dove, ad accogliere coi sensi un nuovo
tratto del cammino di questa compagnia che oggi si sta
a�ermando con forza anche sulla scena internazionale
e che per questo, mai più di ora, esprime una piena
necessità di espressione del proprio carattere e di
radicamento nella propria cifra e nei propri linguaggi.

Dunque no, il cerchio non è il cerchio che ci attendevamo. O non solo, perlomeno. Merito
dell’ensemble è di essersi assunto un notevole rischio, segno di maturità compositiva e
artistica, quello di aver maturato la capacità di sentire, sentire quale potesse essere la
strada, e di averla percorsa �no a dove è stato possibile percorrerla, con feroce onestà.
Per questo, se a volte sono visibili le suture, tra una sezione e l’altra dello spettacolo, di
certo non è per mancanza di �uidità compositiva, né forse solo perché l’importazione di
alcuni caratteri circensi ha creato dentro questo spettacolo lo spazio per
un’organizzazione a “numeri”, ma è perché il progetto ha avuto una lunga, giusta
strati�cata gestazione, avvenuta per fasi alternate alla felicemente intensa agenda della
compagnia, con la quale la creazione stessa è a tutti gli e�etti intrecciata. Se
una dinamica compositiva emerge, più delle altre, è quella di una spirale che si muove,
scienti�camente ordinata in un ritmo di tesi-antitesi e di sintesi che però si riserva, nella
fase che dovrebbe essere conclusiva, il diritto all’incompletezza, un’apertura che
riguarda Benvenuto umano, certo, ma  soprattutto il futuro del lavoro di Francesca
Pennini e del suo gruppo.

Sono trascorsi dieci anni dagli esordi della compagnia
capace, nel corso del tempo, di evolvere in diverse
direzioni e di tenersi compatta, allo stesso tempo,
attorno a una linea di ricerca artistica precisa, aperta e
sempre pronta a essere messa in discussione. Il
progetto decennale C/o ha consegnato al pubblico
della danza contemporanea europea una serie di
esperienze che �gurano come nuovi spazi di ri�essione
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sul danzare, riuscendo a stare molto vicino al corpo,
riscoprendone appieno la dimensione atletico-ginnica, per esempio, eppure accettando
di integrare nel proprio discorso tutto ciò che tecnicamente allontana dal corpo facoltà
percettive e di movimento che sempre più spesso deleghiamo a quei dispositivi che
decorano le nostre vite. Le coreogra�e della compagnia, come architetture, sono
strutture che ospitano l’evoluzione di un progetto che, produzione dopo produzione, non
smette mai di trasformarsi e di mantenersi sensibile rispetto alle premesse. Per chi ha
modo di ricordare la teatrogra�a della compagnia, ormai ben nutrita, è possibile
accostarsi a Benvenuto Umano come a una celebrazione di tutte quelle forze che hanno
nutrito corpi desiderosi e disposti a stare, in sala prove come sulla scena, in una postura
di ricerca, spietata poiché onesta. Nella circolarità e nelle sue variazioni, forme che per
natura “concludono”, si presenta quindi  Benvenuto umano così come  l’essenza della
ri�essione che la compagnia ha portato avanti �no a giungere a questo spettacolo. I �li
che si intrecciano nella drammaturgia portano con sé l’eco dei primi lavori che qui
sembra trovare una de�nizione consolidata in grado di chiarire l’espressione di una
sapienza coreogra�ca via via più intensa e articolata.

L’apertura della creazione, presentata al Teatro
Vascello in occasione di Romaeuropa Festival, è al
buio, mentre il pubblico guidato dalla voce di
Francesca Pennini è invitato a concentrare la propria
attenzione su alcuni gesti molto semplici, sul respiro,
sulla percezione. Entrando in scena dalla platea, la
danzatrice appare quasi  aspirata  dietro il sipario in un
mondo contemporaneamente antico e futuro, mossa
da una forza primigenia che sospende le facoltà dei
cinque sensi per favorirne, in fondo, uno solo, il sesto.
Privata della vista con una benda, la performer rinuncia alla guida della visione, allo
sguardo che dalla scena si proietta fuori, intercettando così possibilità teatrali che solo
privando il corpo delle sue abilità di base sono in grado di emergere. Allo stesso modo, i
danzatori col viso coperto da visori di cartoncino, possono vedere fuori non attraverso le
proprie retine, ma attraverso gli schermi degli smartphone alloggiati proprio davanti ai
propri occhi. Sulla destra del palcoscenico, una telecamera riprende Francesca Pennini
e consegna un’immagine digitale del suo movimento ai compagni di scena che la
seguono con quel leggero ritardo della tecnologia che produce un riverbero tra
un’azione e il suo e�etto.

Da spettatori, accogliamo tutto quello che segue, con la sua componente
genuinamente divertente, ludica, come un esito sensibile che ruota attorno a Francesca
Pennini, perno energetico della creazione, centro nevralgico di questo spettacolo che
chiede, sin dall’inizio, di essere accolto a cuore aperto. Davanti a noi non abbiamo un
nuovo “prodotto” della scena della danza, ma il mostrarsi di un processo sensibile,
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artistico, che se può esporsi così è proprio perché è in
divenire e che a noi che osserviamo ci desidera, ci
vuole umani, spettatori interamente vivi. Benvenuto
umano ci ricorda le innumerevoli possibilità del corpo,
del teatro, della danza. Che nessuno si meravigli se
danze come queste sono capaci di spingere ancora
oltre i limiti di ciò che ci aspettiamo e conosciamo,
CollettivO CineticO ha riuscito appieno la propria
missione di ricerca e di rinnovamento, ed è compito
nostro stare al loro passo, desiderosi di futuro.

Gaia Clotilde Chernetich

 

BENVENUTO UMANO 
Teatro Vascello, Romaeuropa Festival, ottobre 2017

Concept, Regia, Coreogra�a Francesca Pennini 
Drammaturgia, Operatore shiatsu, Angelo Pedroni 
Azione e creazione Simone Arganini, Andrea Brunetto, Carmine Parise, Angelo Pedroni,
Francesca Pennini, Stefano Sardi 
Coproduzione CollettivO CineticO, Fondazione Teatro Comunale di Ferrara, Festival Città
delle 100 Scale 
In collaborazione con Emilia Romagna Teatro Fondazione, Centrale Fies – art work
space, 
Progetto Corpi & Visioni – promosso da Comune di Correggio, con il sostegno di MiBACT
e Regione Emilia- Romagna Residenze Teatro Asioli (Progetto Corpi & Visioni), SZENE
Salzburg, Teatro delle Briciole, L’Arboreto – Teatro Dimora Residenza stabile Fondazione
Teatro Comunale di Ferrara

 

Gli articoli di Teatro e Critica, che sono frutto di un lavoro quotidiano di ricerca, scrittura
e discussione approfondita, sono gratuiti da 8 anni. 
Se ti piace ciò che leggi e lo trovi utile, che ne dici di sostenerci con un piccolo
contributo?  
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romaeuropa festival | benvenuto umano (v.d.s.) - Che
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Esplorare una possibilità di nero, chiudere gli occhi, lasciarsi andare all’ascolto. E sentire il corpo, come
un dispositivo di senso e di ambiguità, come organismo votato all’estremo, anima rituale, mistero
irrisolto. Benvenuto Umano di Francesca Pennini e del suo Collettivo Cinetico nasce a dieci anni di
distanza dalla fondazione della compagnia e segna, in qualche modo, un giro di vite rispetto alle
pratiche e ai percorsi esplorati in un decennio di attività, ripartendo e ritornando al corpo in scena quale
cosmo del possibile. 
Si nega lo sguardo ma non la visione, Francesca Pennini che bendata per tutto il tempo dello
spettacolo affida alla sua macchina anatomica la percezione dello spazio che la circonda, lasciando a
due mixer e a un computer posizionato ai lati del raggio d’azione il compito della trasmissione. Sulla
pelle nuda del suo busto, gli affreschi di Palazzo Schifanoia diventano traccia condivisa e segno
d’appartenenza alle fisionomie di cinque performer in boxer bianchi e maschere di cartone sugli occhi,
che fanno il loro ingresso compatti, nella penombra, disponendosi a ricevere i comandi a loro impartiti
dalla Pennini, seguendone i movimenti senza nemmeno guardarla.

Quando parte la playlist di Benvenuto umano, il gioco scenico si trasforma in un dispositivo ludico
costruito a vista nel suo regolamento, nel quale trovano posto ruote circensi, corde per la sospensione,
un combattimento stile sumo con tanto di giudice deliberatore in versione manga. E su ognuno dei
diversi strumenti utilizzati, i performer compongono un tessuto drammaturgico modulato su luci e
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musica, in un’unica, vibrante partitura emotiva. Ed è il corpo, sempre e ancora il corpo, il nucleo
centripeto dell’intera azione, l’apparato organico nel quale si definisce la lotta libera tra fegato, cuore,
polmone, stomaco, quasi fossero tattilità autonome. Il corpo come incontro, come scambio e pure
come sofferenza, nel bondage giapponese che lascia i segni della sua compressione sull’epidermide
costretta di Angelo Pedroni, issato in alto, con tiranti a bilanciarne il peso, su un fondale in controluce
che ne segna la sagoma. “My body is a cage” cantano gli Arcade Fire mentre la Pennini libera i
movimenti in una danza fluida, mutevole, enigmatica. Imponderabile come sa essere l’esistenza e,
proprio per questo, tremendamente viva.       

Valentina De Simone (33)

Romaeuropa festival, Teatro Vascello, Roma, 22 ottobre 2017
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coproduzione CollettivO CineticO, Fondazione Teatro Comunale di Ferrara, Festival Città delle 100
Scale 
in collaborazione con Emilia Romagna Teatro Fondazione, Centrale Fies – art work space, Progetto
Corpi & Visioni – promosso da Comune di Correggio, con il sostegno di MiBACT e Regione Emilia-
Romagna 
Residenze Teatro Asioli (Progetto Corpi & Visioni), SZENE Salzburg, L’Arboreto – Teatro Dimora 
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CollettivO CineticO al #REf17: applausi per Benvenuto
Umano, ultimo lavoro di Francesca Pennini - Danza
Effebi

Benvenuto Umano, ultima creazione di Francesca Pennini e del suo CollettivO CineticO, chiude il
progetto decennale C/o dedicato all’esplorazione dell’arte performativa e ispirato alle eterotopie di
Foucault. Denso di simboli e riferimenti che vanno dall’arte alla medicina tradizionale cinese,
Benvenuto Umano è un’acrobazia coreografica che sospende la linearità del tempo e che gioca con le
geometrie dello spazio. Decolla lentamente e poi lo fa con certezza, convincendo per lucidità registica,
chiarezza estetica, carisma interpretativo. Applausi dal Teatro Vascello per la coreografa ferrarese e
per gli ottimi performer del CollettivO.

Francesca Pennini è artista affascinante, giocoliera di un mondo in bilico tra la verità e l’incertezza, la
casualità e il rischio. Da dieci anni al volante di una macchina superveloce (il CollettivO CineticO, nato
dalla collaborazione con il dramaturg Angelo Pedroni e con oltre 50 artisti provenienti da diverse
discipline), la coreografa ferrarese viaggia lungo le vie e le frontiere del corpo secondo una segnaletica
del tutto nuova, che incrocia simboli e neologismi, sentieri secolari e superstrade del futuro.

Il suo 10 miniballetti, creato nel 2015, ha generato non solo l’unanime consenso della critica e del
pubblico, ma anche l’esplosione oltre i confini nazionali, garantendole nel 2016 il sostegno del network
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europeo Aerowaves. Ma a conferma della solida presenza di Francesca Pennini sulla scena
contemporanea basta il calendario degli ultimi mesi, che l’hanno vista protagonista, come coreografa e
interprete, nella fitta tournée di Sylphidarium (lavoro del 2016) e come autrice di un nuovo Boléro (su
musica di Maurice Ravel) per la compagnia del Balletto di Roma (luglio 2017).

Nei video, brevissimi estratti da 10 miniballetti e da Sylphidarium.

Contemporaneamente, in questi mesi, Pennini già creava il suo ultimo lavoro Benvenuto Umano, che
dopo il debutto al Teatro Comunale di Ferrara e la replica a Modena nell’ambito di Vie Festival, è
andato in scena il 21 e 22 ottobre 2017 al Teatro Vascello di Roma nell’ambito del Romaeuropa
Festival 2017: un titolo accogliente a chiusura di un cerchio, tra le bandiere d’arrivo di una corsa
decennale in cui il corpo ha trionfato sui propri paradossi. Lo spettacolo chiude il progetto C/o
inaugurato, per l’appunto, nel 2007: un’architettura coreografica alla scoperta dell’arte performativa tra i
luoghi, i corpi e le distanze.

Traghettatrice verso un mondo altro, è la stessa Pennini a varcare per prima i cancelli di uno spazio
d’ombra e riflessi, protagonista cieca di un viaggio utopico in un luogo più che reale. Con gli occhi
bendati, danza silenziosa per una webcam, che ne trasmette l’immagine ai cinque uomini al centro;
munito di mascherine e microschermi,  il piccolo gruppo mima con disciplina i gesti della virtuale
presenza. È il cruccio di un corpo che non può vedere se stesso e che è visibile agli altri, un corpo
aperto al mondo ma impenetrabile allo sguardo, un corpo che è qui e altrove, sovrano della propria
porzione di mondo e al centro di ogni percezione, atto, sogno e negazione. Un corpo, direbbe Michel
Foucault, “attore principale di tutte le utopie” (L’utopie du corps, conferenza radio 1966).

Lo spazio si dilata lentamente tra i confini di un circo dark e le note di un racconto senza tempo, mentre
il CollettivO inizia a viaggiare, trapezista tra le torri della storia ed equilibrista tra i misteri dell’uomo. Il
petto tatuato di Pennini diventa la via d’accesso verso un universo di simboli millenari, che la strappano
a questo mondo e la trasfigurano in Dea cieca (e cyborg) di fortune e cadute possibili. Dall’alto della
sua Ruota, tra vorticosi volteggi e immobilità agghiaccianti, manovrerà i destini di tutti, scegliendo
vincitori e sconfitti, trionfi e castighi.

Il palcoscenico, teatro vicinissimo di un mondo sconosciuto, detta le nuove regole di un gioco collettivo
che coinvolge attori e spettatori: affini eppure separati, familiari per un attimo ed estranei per sempre.
Esplode qui l’ironia del CollettivO, esilarante in un’improbabile lotta tra i meridiani di cuore, polmone,
fegato e stomaco (alla base della medicina tradizionale cinese), in cui ad arbitrare è sempre la dea
bendata insieme all’invisibile uomo di carta dorata. Solo un attimo di quiete prima di un nuovo trionfo, e
poi ecco che la storia riprende il suo corso circolare, con nuovi sovrani, battaglie, sconfitte, profeti,
redentori; e alla fine, ancora un corpo, legato ed esposto, prigioniero e negato, sospeso per sempre tra
il cielo e la terra.

I riferimenti di Benvenuto Umano si moltiplicano in un intreccio complesso, non sempre (e non
necessariamente) decifrabile: oltre ai richiami foucaultiani, ci sono le suggestioni del ciclo iconografico
del Salone dei Mesi di Palazzo Schifanoia (Ferrara), affreschi di un’arte rinascimentale che incornicia
scene di vita di corte e trionfi di divinità romane, segni astrologici e riferimenti filosofici. E dietro quel
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titolo singolare, non solo un saluto cortese ma anche un dettaglio del corpo, lo Tsubo Jin Gei, piccola
cavità alla base del collo chiamata appunto, nella medicina tradizionale cinese, Benvenuto Umano
(fessura d’accesso, forse, all’impenetrabile mistero del corpo).

Una densità di riferimenti ingestibile per molti, ma non per la lucida regia di Francesca Pennini, che
pare tener saldo l’impianto grazie alla costruzione di un universo simbolico autonomo, carico di
immagine e suono, ma essenzialmente chiaro nel disegno e nel gesto. Spettacolo “senza rete”,
Benvenuto Umano è un’acrobazia coreografica che sospende la linearità del tempo e gioca con le
geometrie dello spazio, pur conservando, in ogni momento, la tangibilità del corpo nell’atto presente.
Decolla con voluta lentezza, e poi lo fa con assoluta certezza, chiudendo l’ennesimo round di una
partita da giocare all’infinito.

Francesca Pennini è un’interprete seducente che associa al corpo atletico la morbidezza di un
movimento rotondo, la perentorietà di un’intenzione registica chiara, la leggerezza di un’ironia
intelligente (senza dimenticare l’incredibile capacità di condurre l’intera performance ad occhi bendati).
E non è sola; con lei, gli ottimi performer e circensi del CollettivO CineticO Simone Arganini, Andrea
Brunetto, Carmine Parise, Stefano Sardi e Angelo Pedroni (anche dramaturg di Benvenuto
Umano), perfetti rappresentanti della comunità “cinetica” e abili manovratori dei suoi microingranaggi.
Numerosi gli applausi del pubblico del Romaeuropa Festival al Teatro Vascello.

Lula Abicca
29/10/2017

Foto: CollettivO CineticO, Benvenuto Umano di Francesca Pennini.
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Un discorso (volutamente) aperto sul corpo: Benvenuto
Umano del CollettivO CineticO

ILENA AMBROSIO | Un «punto su ciò che è accaduto alla compagnia in questi dieci anni» ma anche
«un’altra tappa del nostro percorso artistico». Così Francesca Pennini descrive Benvenuto Umano; e
che quest’ultimo lavoro del CollettivO CineticO sia, insieme, sintesi di un percorso e abbrivio di
qualcosa di nuovo, pare abbastanza esplicito.

Come descrivere Benvenuto Umano? Forse a partire dai segni distintivi della compagnia, da subito
evidenti. A sipario chiuso l’interazione con il pubblico – elemento persino strutturale nella drammaturgia
del CollettivO – è già stabilita: una voce femminile, quella di Francesca Pennini, è guida di un training
preparatorio tutto basato sui sensi, la vista in particolare, sulla capacità degli spettatori di percepire ciò
che gli sta intorno e dentro; di sentire, in sostanza, il proprio corpo. Dato il metodo, dato anche il tema:
il corpo, protagonista assoluto della performance e, insieme, oggetto drammaturgico.

La scena si apre. Cinque interpreti con boxer bianchi, delle maschere di cartone sugli occhi, che
scopriremo contenere dei cellulari, e delle bende sulle braccia raffiguranti gli affreschi del Palazzo
Schifanoia. Ai lati del campo d’azione centrale, un computer, due mixer e gli oggetti di scena che di
volta in volta saranno utilizzati dai performer. Anche in questo ritroviamo un tratto familiare del modus
operandi della compagnia: la messa in scena di una performance e, allo stesso tempo, della sua
costruzione, dei meccanismi che la reggono, quasi del processo creativo che ha condotto a essa.

«Riproduci playlist Benvenuto Umano». La Pennini ora in scena, bendata – come resterà per tutto lo
spettacolo – dà il comando alla sua Siri e, quasi, anche ai ballerini che seguono i suoi movimenti senza
guardarla, come se il computer davanti al quale lei balla li trasmettesse alle loro maschere.

Sembra un videogioco e che il meccanismo ludico sia griglia compositiva prediletta del CollettivO non è
necessario ribadirlo. Il gioco come «sistema di regole attraverso il quale la scena si plasma in tempo
reale» – come non pensare al progetto cinetico 4.4. E di ludico in Benvenuto Umano ce n’è tanto: la
Pennini è certamente la “mosca cieca” della performance, più volte alle prese con il riconoscimento
tattile dei propri compagni di scena; ma poi ruote circensi, corde, persino un vero e proprio match di
lotta libera con tanto di giudice in voce metallica stile tamagotchi.

Lo spettacolo progredisce così, come per accumulo: i performer danno vita a momenti drammaturgici
resi ogni volta differenti dagli strumenti utilizzati, dalle modalità del gesto e del movimento, dalle luci,
dalla musica – una playlist che si mette progressivamente al servizio del tutto –, dallo stato emotivo che
trasmettono; lirico e intimistico quando la ballerina dondola sola, illuminata da un riflettore, su un
cerchio a mezz’aria; comico durante il gioco della lotta; persino drammatico nel finale che vede Angelo
Pedroni legato da corde e sospeso su un fondo luminoso che ne lascia vedere solo la sagoma.

Complessità, dunque, è parola d’ordine di questo lavoro. Complessità ma non – anzi, solo apparente –
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confusione. Perché alla base, più appropriato, all’origine c’è un’idea ben precisa. Lo sviluppo
rizomatico di un concetto, comune a molti lavori del CollettivO, trova qui una decisa accentuazione e,
d’altro canto, una nuova interpretazione.

Gli affreschi del Palazzo Schifanoia e la medicina tradizionale cinese fanno da bulbo originario di
diramazioni varie ed eventuali che ruotano intorno al tema più generale del corpo; corpo come
apparato organico – è tra fegato, stomaco, cuore e polmone la lotta libera, così come fondamentale è
l’aspetto tattile dell’interazione tra i performer – dal quale scaturiscono simbolicità multiple, aperte ad
altrettante interpretazioni. Ed è proprio questo concetto assunto a priori che pare resistere a una
struttura drammaturgica rigorosa e geometrica. Il discorso procede fluido e quasi imprevedibile in una
scena che pare piegarsi alle esigenze di quel protagonista assoluto.

Pare, allora, quasi di vederlo, e proprio nel suo farsi, un sistema eterotopico. La scena, flessibile
contenitore delle esigenze del corpo, diviene luogo d’incontro e d’intreccio delle menti che hanno ideato
la performance, di quelle che, con il proprio corpo, la stanno rendendo concreta e di quelle che la
osservano, caricandola delle proprie specifiche interpretazioni. I concetti inziali, meglio, gli stimoli che
hanno generato il tutto, lungi da esserne contenuto concreto, aleggiano tuttavia costantemente come
fossero rebus, arcani misteri da svelare.

La conclusione non coincide con una soluzione dell’enigma. Lo spazio resta aperto come se tutto ciò
che è stato visto e ascoltato restasse disponibile a ulteriori sviluppi e interpretazioni. Unico dato
concreto, tangibile, resta l’umano nella sua materialità, il corpo mostrato, durante tutta la performance,
nelle più svariate declinazioni. A prima impressione una debolezza drammaturgica, questa e, invece, a
una lettura più attenta, forse proprio obiettivo consapevolmente prefissato, di esibire un qualcosa che,
nella sua estrema complessità, non poteva che trovare piena espressione in una forma aperta e non
finita.

Benvenuto Umano
Concept, Regia, Coreografia Francesca Pennini 
Drammaturgia, Operatore shiatsu, Angelo Pedroni 
Interpreti performer e circensi della compagnia 
Coproduzione CollettivO CineticO, Fondazione Teatro Comunale di Ferrara, Festival Città delle
100 Scale 
In collaborazione con Emilia Romagna Teatro Fondazione, Centrale Fies – art work space,
Progetto Corpi & Visioni – promosso da Comune di Correggio, con il sostegno di MiBACT e
Regione Emilia-Romagna
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Festival di musica sacra:
l’apertura con i Wiener

ma artistica, risultati originali e
innovativi. Sono lieto di presen-
tare questa mostra che aggiun-
ge un tassello in più al lavoro te-
nace del Centro Studi, istituzio-
ne fondata dal Maestro stesso e
presieduta da lui fino alla sua
morte, a tutela e promozione
della sua personalità artistica e
intellettuale. La scelta di Santa
Maria degli Angeli non è casua-
le, l’altaremaggiore della Basili-
ca è infatti di Umberto Mastro-
ianni».
«Con questa mostraa riprendia-
moun’iniziativa che era consue-
ta fino a papa Pio IX: infatti l’ul-

timamostra di arte sacra fu alle-
stita in Basilica in occasione del
Giubileo del 1850 - sottolinea
don Franco Cutrone, parroco
della Basilica - Speriamo sia
l’inizio di una ripresa per valo-
rizzare gli spazi della chiesa
stessa, con mostre e opere che
aiutino a coniugare arte e fede,
comeè statoper secoli».
`Basilica di SantaMaria degli Angeli

e deiMartiri, -piazzadella Repubblica,

Dalmartedì alla domenica dalle 10

alle 18. Lunedì chiuso. Ingresso

gratuito.

Re.Ma.

©RIPRODUZIONERISERVATA

L’EVENTO

Una serata del tutto eccezionale
domani a VillaMedici, nell’ambi-
to del ciclo I Giovedì della Villa.
Torna laNotte Bianca in puro sti-
le parigino, tutta incentrata sulle
arti visive e le diverse forme
espressive che l’articolano. Un
caleidoscopio di installazioni,
performance, dj set realizzati da
artisti internazionali e da alcuni
borsisti dell’Accademia, anime-
ranno i giardini e i diversi spazi,
permettendo ai visitatori di vede-
re parti della Villa solitamente
non accessibili, dalle 21.30 alle 2
delmattino, a ingresso gratuito.
L’intero progetto è a cura di

PierPaoloPancotto (già curatore
della rassegna Art Club), che an-
che quest’anno si è ispirato alla
Nuit Blanche originale, ideata da
Christophe Girard a Parigi nel
2002. L’itinerario espositivo pre-
vede installazioni, performance
e video screening con 7 artisti,
scelti tra le figure più fresche e
stimolanti della scena contempo-
ranea internazionale, invitati per
l’esposizione centrale, cuore del-
la Notte Bianca, attorno alla qua-
le si articolerà una serie di inizia-
tive correlate: sono Wilfrid Al-
mendra, Iván Argote, Davide Ba-
lula, Christoph Büchel, Caroline
Mesquita, Polys Peslikas, Denis
Savary e JeanRevillard.

Villa Medici
notte bianca
alla parigina

LA RASSEGNA

Tornano a Roma i Wiener Phi-
lharmoniker. La leggendaria or-
chestra austriaca suonerà il 6
novembre alle 21 nella basilica
di San Paolo entro le Mura,
nell’ambito del Festival Interna-
zionale di Musica e Arte Sacra
promosso dalla Fondazione
ProMusica eArte Sacra, in pro-
grammadal 4 al 10novembre. Il
Festival quest’anno presenta
un calendario di sei appunta-
menti (tutti a ingresso gratuito
e con speciali settori per i soci
sostenitori) come sempre ospi-
tati nelle suggestive cornici del-
le basiliche di Roma: le due Pa-
pali di San Pietro e di San Paolo
fuori le Mura e le Basiliche di
Sant’Ignazio di Loyola in Cam-
po Marzio e di Santa Maria del
Popolo.

IL PROGRAMMA
I Wiener Philharmoniker, in
una formazione cameristica,
proporranno lunedì 6 novem-
bre il celeberrimo Stabat Mater
di Pergolesi affidato a due gran-
di voci soliste, quelle del sopra-
no israeliano Chen Reiss, e del
mezzosoprano argentino Ber-
narda Fink. La serata si aprirà
con il mozartiano Concerto per
clarinetto e orchestra in la mag-
giore KV 622 con il solista Da-
niel Ottensamer, Per l’apertura
del festival, il 4 novembre alle
16 nella Basilica di San Pietro, è
in programmaun appuntamen-
to particolare, una Elevazione
spiritualeaffidata all’Illuminart
Philharmonic Orchestra con il
suo Coro, diretti da TomomiNi-
shimoto. Prima della celebra-

zione eucaristica i complessi
giapponesi eseguiranno laMes-
sa dell’Incoronazione K 317 di
Mozart, a seguire laMessa cele-
brata dal cardinale Angelo Co-
mastri accompagnata dall’ese-
cuzione dalle voci del Coro del
Vicariato della Città del Vatica-
no - Basilica di San Pietro diret-
todaTemistocleCapone.

BRUCKNER
In serata, alle 21, nella Basilica
di Sant’Ignazio di Loyola in
Campo Marzio sono in pro-
gramma pagine del repertorio
sacro di Bruckner tratte dal Re-
quiem, dalla Messa in re mino-
re e dal Te Deum, affidate alla
bacchetta di Leo Kraemer, che
dirigerà i due complessi vocali
del Palatina Klassik Vocal En-
semble e il Philharmonischer
Chor an der Saar, cui si affian-
cherà l’Orchestra del Conserva-
torio StatalediKazan.
Domenica 5 novembre alle 21

nella Basilica di San Paolo fuori
leMura sono ancora i comples-
si artistici giapponesi a esibirsi
in concerto, con il “Requiem”di
Mozart. Il 7 novembre alle 21,
sempreaSanPaolo, l’Orchestra
Roma Sinfonietta diretta daAn-
dreas Bollendorf e il Limburger
Domsingknaben affrontano La
creazione di Haydn. Il 10 no-
vembre alle 19.30 il Festival si
chiude con un “Concerto Lute-
rano” nella Basilica di Santa
Maria del Popolo. Il Kammer-
chorder FrauenkircheDresden
diretto da Matthias Grünert in-
sieme all’Ensemble Instrumen-
ta Musica con brani di Schütz,
Scheidt ePraetorius.

LucaDellaLibera

©RIPRODUZIONERISERVATA

BASILICHE E NOTE

WEINER PHILHARMONIKER L’orchestra si esibirà il 6 novembre nella
basilica di San Paolo entro le Mura

STORIA

Al Macro Testaccio le pagine
ancora oscure della storia ita-
liana simescolanoalla poesia e
alla musica elettronica in De
Facto, nuova opera del colletti-
vo Ateliersi, diretto da Fioren-
za Menni e Andrea Mochi Si-
smondi, centrata sulla Strage
di Ustica, che il 27 giugno del
1980 sconvolse l’Italia.
Ateliersi incontra in De Fac-

to i suoni iconici della composi-
trice elettroacustica Caterina
Barbieri e la straordinaria voca-
lità della cantante Francesca
Pizzo dei Melampus, per pene-
trare in una voragine in cui col-
lassa un frammento di storia
nazionale. Nello spettacolo, il
linguaggio giuridico della sen-
tenza-ordinanza con cui il Giu-
diceRosario Priore nel 1999 de-
termina che Ustica fu: «Pro-
priamente un atto di guerra,
guerra di fatto e non dichiara-
ta», entra in relazione - attra-
verso il lavoro dei performer -
con un live set di musica elet-
tronica e un apparato visuale
che ci riporta al 1980, agli albo-
ri degli home computer.
Un’opera musicale che scava
nel passato per rintracciare se-
gnali del nostro presente.
`Macro Testaccio, piazzaOrazio

Giustiniani 4; da oggi al 27.

ARTE E DJ SET TEATRO E CRONACA

Documenti
ed elettronica
per Ustica

Nicky Nicolai Quartet
Perdue sereNickyNicolai
(foto) èospite conQualche
voltami permetto, unprogetto
conbrani standardoltrequelli
realizzati in collaborazione
conartisti comeLucioDalla
oLorenzo Jovanotti, Niccolò
Fabi. Con leiAndreaRea
piano,Daniele Sorrentino
basso, LuigiDelPrete batteria,
WalterRicci&AldoBassi
`Alexanderplatz ViaOstia, 9,

06/39742171, ore 21.30

Viva Momix Forever
“VivaMomixForever” ènato
nel 2015per festeggiare i 35
annid’esistenzadiMomix.Alla
carrellata di splendide
coreografie si sonounite nuove
creazioni e il recuperodi
capolavori chehanno segnato
la storia della compagnia :
dagli storiciMomixClassics,
Passion,Baseball, OpusCactus,
SunFlowerMoon, finoal più
recenteBothanica e l’ultimo
grande successoAlchemy
`Olimpico, PiazzaGentile da

Fabriano, 17, 06/3265991. Ore

21.0042/20 euro

A sinistra, “Self-hybridations,
Masques de l’Opéra”.
Sopra, “Expèrimental mise en jeu
(Interactive)”. Due opere
di ORLAN in mostra al Macro
fino al 3 dicembre

L’OPERA “Resurrezione, Cristo risorto con angeli”, bronzo 1939

SALA UNO TEATRO
P.za di Porta S. Giovanni, 10 06 86606211
Fedra  di Seneca con Marina Biondi, 
Patrizio Cigliano.  Regia di Mariano 
Anagni.

Ore 21.00

SALONE MARGHERITA
Via Due Macelli, 75 06/6798269
La Traviata  Giuseppe Verdi diretto da Adri-
ano Melchiorre con Orchestra, coro e corpo 
di ballo de I virtuosi dell’opera di Roma.  
Regia di Pier Francesco Pingitore.

Domani Ore 19.30 (cena) - Ore 20.30 (spett.)

SETTE
Via Benevento, 23 06.44236382
Contrazioni Pericolose  di Gabriele 
Pignotta con Gabriele Pignotta, Fabio 
Avaro.  Regia di Gabriele Pignotta.

Ore 21.00

SISTINA
Via Sistina, 129 06.4200711
Grease  di Jacobs e Warren Casey.  Regia 
di Saverio Marconi.

Ore 21.00

STANZE SEGRETE
Via della Penitenza, 3 06/6872690
Mozart chi?  di Vittorio Cielo con Ennio 
Coltorti, Antonio Di Pofi (pianoforte), Mon-
ica Berni (flauto).  Regia di Ennio Coltorti.

Ore 21.00 tess. soci

TEATRO DELL’ANGELO
Via S. de Saint Bon, 19 06/37513571
‘O Scarfalietto  di Eduardo Scarpetta con 
Antonello Avallone, Flaminia Fegarotti, 
Maurizio V. Battista, Alessandro Capone, 
Alessandra Galdenz.  Regia di Antonello 
Avallone.

Ore 21.00

TEATRO DI  VILLA TORLONIA
Via Lazzaro Spallanzani, 2
Infuturarsi - scene di un futuro possi-
bile  Roberto Gandini con Jessica Bertag-
ni, Carlos Garcia, Chiara Mercuri, Edoardo 
Lombardo, Fabrizio Lisi, Gabriele Ortenzi, 
Fabio Piperno, Emmanuel Rotunno, Maria 
Teresa Campus musiche di Roberto Gori

Ore 19.00

TEATRO QUIRINO VITTORIO GASSMAN
Via delle Vergini, 7 06/6794585 - 
06/6790616
Medea  di Euripide con Franco Branciaroli, 
Alfonso Veneroso, Antonio Zanoletti, 
Tommaso Cardarelli, Livio Remuzzi, Elena 
Polic Greco, Elisabetta Scarano, Serena 
Mattace Raso, Arianna di Stefano, Franc-
esca Mària, Odette Piscitelli, Alessandra 
Salamida, Raffaele Bisegna, Matteo 
Bisegna.  Regia di Luca Ronconi ripresa da 
Daniele Salvo.

ore 21.00

TEATRO ROMA
Via Umbertide 3 06/7850626
I Bonobo  di Laurent Baffie con Fabio 
Ferrari, Gianluca Ramazzotti, Giorgio 
Borghetti, Milena Miconi, Jun Ichicawa, 
Stefania Papirio.  Regia di Virginia Acqua.

Ore 21.00

TEATRO TIRSO DE MOLINA
Via Tirso, 89 06/8411827
Ti presento mio fratello   con Alessia Fa-
biani, Stefano Sarcinelli, Peppe Quintale.  
Regia di Peppe Miale.

ore 21.00

TEATRO TORDINONA
Via degli Acquasparta, 16 06.7004932
La voce umani  riadattamento dal testo 
di Jean Cocteau.  Regia e con Lavinia Grizi.

Ore 21.00

TEATRO TRASTEVERE
via Jacopa de’ Settesoli, 3 06/5814004 
La Glaciazione   con Alessio Binetti, 
Nicolò Matricardi, Jordi Montenegro e Do-
natello Tagliente.  Regia di Marco Tomba.

Ore 21.00

TEATRO VITTORIA
P.zza S.Maria Liberatrice, 10 06/5740170 
REF Romaeuropa Festival 2017: Pueblo  
di Ascanio Celestini  con Ascanio Celesti-
ni, Gianluca Casadei.

Ore 21.00

ALEXANDERPLATZ
Via Ostia, 9 06/39742171
Nicky Nicolai Quartet   con Nicky 
Nicolai voce, Andrea Rea piano, Daniele 
Sorrentino basso, Luigi Del Prete batteria, 
ft Walter Ricci & Aldo Bassi .

Ore 21.30 

ASS. ROMA SINFONIETTA
c/o Università di Tor Vergata 06/32111712
Auditorium E. Morricone Università Tor 
Vergata Appunti musicali dal mondo   
con Tosca (voce), Giovanna Famulari (vio-
loncello, pianoforte), Massimo De Lorenzo 
(chitarra).

Ore 18.00

AUDITORIUM PARCO DELLA MUSICA-SA-
LA SANTA CECILIA
Viale Pietro de Coubertin, 15 06/80241281
Gigi Proietti - Cavalli di battaglia   di-
retto da Mario Vicari con Gigi Proietti, Or-
chestra dal vivo, Corpo di ballo, Susanna 
Proietti, Carlotta Proietti, Marco Simeoli, 
Claudio Pallottini.

Ore 21.00

AULA MAGNA I.U.C.
Lungotevere Flaminio 50 06/3610051 - 2
Aula Magna Sapienza Università di Roma 
Bach - Isabelle Faust   con Isabelle Faust 
violino, Kristian Bezuidenhout clavicembalo.

Sabato 4 novembre Ore 17.30

CHIESA DI S. AGNESE IN AGONE
Piazza Navona, 24 06/3201768

Sagrestia Borromini Furiosi affetti   diret-

to da Luigi Mangiocavallo con Orchestra 

Barocca di Roma.

Domenica 29 ottobre Ore 16.45

CHIESA DI S. MARCELLO AL CORSO
P.zza San Marcello, 5

Liturgie con musiche spirituali   con 

Mario Pio Amico baritono e organo, artisti 

vari.

Domenica 29 ottobre ore 18.00

CONTESTACCIO
Via di Monte Testaccio, 65B 06/57289712

David Boriani live concert   con David 

Boriani .

Giovedì 26 ottobre Ore 22.00

GONFALONE
Via del Gonfalone, 32 06/6875952

Orchestra da Camera di Perugia   con  

Orchestra da Camera di Perugia, Frances-

co Pepicelli violoncello.

Giovedì 26 ottobre ore 21.00 

GREGORY’S
Via Gregoriana, 54/a 06/6796386

JazzFestival - Pat Bianchi Trio   con 

Pat Bianchi hammond, Daniele Cordisco 

chitarra, Sanah Kadoura batteria.

Sabato 28 ottobre Ore 22.00

PALALOTTOMATICA (EX PALAEUR)
Piazzale dello Sport 06540901

Nick Cave & The Bad Seed

Mercoledì 8 novembre Ore 21.00

SCUOLA POPOLARE DI MUSICA DI 
TESTACCIO
Piazza Giustiniani, 4a 06 5750376

Sala Concerti Le vie del jazz: Dixie e 

musica creativa   diretto da Eugenio 

Colombo e Giancarlo Schiaffini.

Sabato 28 ottobre Ore 18.30

TEATRO DELL’OPERA
P.zza Beniamino Gigli, 1 06/48160255 

La traviata  Giuseppe Verdi diretto da 

Stefano Ranzani/ Carlo Donadio, M° Coro 

Roberto Gabbiani Orchestra, Coro e Corpo 

di Ballo del Teatro dell’Opera di Roma.  

Regia di Sofia Coppola.

Domenica 29 ottobre Ore 20.00

TEATRO STUDIO KEIROS
Via Padova, 38a (Pz.Bologna) 
06/44238026 - 340 5468099

Caffé filosofico 1: Gli artisti profeti del 

futuro - Metropolis e l’universo vision-

ario di Fritz Lang   con conduce Federico 

Virgilio, partecip.: Attilio Virgilio.

Giovedì 26 ottobre ore 20.00 tess. soci

Lirica e Concerti
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Ateliersi. Verità di legge e verità di
giustizia

 

Ateliersi presenta per Romaeuropa Festival un lavoro duro

sull’istruttoria dedicata alla Strage di Ustica, curata dal giudice Rosario

Priore nel 1999. Recensione

Non è da molto concluso uno spettacolo, in teatro.
L’applauso ha poco prima a�ermato un tributo che
nelle sale è sempre più impoverito, divenuto
consuetudine. Scivolo via – consueto, anch’io – per
lasciare la sala a chi ne farà deserto – di suoni, di
meccanica, di parole, di sentimenti. Ma ci sono due
ragazze che conosco, le saluto, hanno qualcosa di
inquieto, come le avessi prese a metà di un discorso
carbonaro, da non fare lì, da non fare con tutta quella
gente intorno. Siamo alla Pelanda di Roma, Ateliersi ha

appena presentato De Facto per Romaeuropa Festival 2017. Una delle due, quella che
conosco meglio, a un certo punto mi chiede di aiutarla a capirci qualcosa, vuole sapere
molte cose ma dietro ce n’è una più di altre che tutte le muove, è nata lì in platea la
domanda, �glia di un ascolto derivato che non ha sortito l’e�etto sperato, cercato
uscendo da casa, desiderato prima di uscire. Ed è in virtù di questo che inizia qui un
concerto a tre voci per occhi ed emozioni. Una missione di testimonianza che
chiameremo, per convenzione, teatro. Ossia ciò che inizia appena �nisce lo spettacolo,
direbbe uno dei maggiori critici della storia teatrale italiana: Attilio Scarpellini.

Sappiamo tutti e tre, da pochi elementi, che alla base di
questo lavoro è la volontà di mettere sotto indagine uno
dei grandi rimossi della storia contemporanea: le 81
vittime civili della Strage di Ustica del 27 giugno 1980,
giorno in cui un aereo italiano di linea è esploso
apparentemente nel nulla, con la sorprendente
presenza di un aereo militare statunitense alle sue
spalle e di un aereo militare libico nei dintorni. Ma, più
nel dettaglio, non è il caso che interessa Fiorenza
Menni e Andrea Mochi Sismondi, è precisamente la
sentenza del giudice Rosario Priore, quella che nel 1999 chiude l’inchiesta con una
condanna dei vertici militari dello Stato e soprattutto con un’apertura a considerare il
fatto come un deliberato atto di guerra non dichiarata. 

By Simone Nebbia  - 28 ottobre 2017

http://www.teatroecritica.net/author/simone-nebbia/
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Abbiamo appurato inoltre come la scena, una struttura lievemente rialzata e delimitata
da due sottili pali di legno su cui sono piccole piramidi luminose, si apra su un ambiente
di luci fredde, su �no allo schermo dove si rincorrono geometrie stilizzate dei primi anni
Ottanta (di Giovanni Brunetto e Diego Segatto); le immagini assecondano mute un
linguaggio musicale invece pulsante e de�nito, nato dalla composizione elettroacustica
di Caterina Barbieri, cosciente e ra�nata nel ri-produrre un immaginario d’epoca non
soltanto citandone i contenuti ma volendone ria�ermare un primato non ancora
eguagliato (chiude con l’inverno appena precedente il decennio psichedelico �rmato
Pink Floyd; se ne sente eco nell’intera composizione).

Ma il motivo del nostro dibattere è in realtà determinato
dal linguaggio, o meglio il duro testo desunto dagli atti
della sentenza – 5000 pagine – che prende vita sul
palco attraverso le voci dei due registi e della cantante
e performer Francesca Pizzo. Le ragazze portavano in
viso una lieve delusione per non aver potuto catturare
stilemi di recitazione forse più espressivi  nei segmenti
di testo ascoltati, in cui riconoscere chissà un
particolare percorso attoriale, l’evidenza delle forme
non bastava loro per esprimere un consenso. Ma, qui mi

premeva un contributo, c’era qualcosa cui non avevano prestato attenzione, lo scoprivo
dalla loro domanda; si trattava della concessione che la storia fa al presente, una volontà
dell’arte di mescolare le certezze de�nite con invece i propri dubbi, rivitalizzare un
linguaggio giuridico depotenziato della verità, come a voler dire che la nostra società ha
inteso ignorare dalla giustizia il raggiungimento di quella conclusione che chiamiamo,
appunto, verità dei fatti – la sentenza de�nitiva è del 1999, ma ancora oggi chiunque
parla di Ustica come di un mistero italiano – e che c’è bisogno, pertanto, di recuperarla
attraverso la ricostruzione delle forme regolari a partire dall’irregolarità dei contesti (così
il testo giuridico è recitato e cantato), dalla frammentazione di un linguaggio invece
solido e – apparentemente – inviolabile.

Le due ragazze hanno fatto seguire un breve silenzio, lo
stesso che forse stavamo dedicando a una memoria
repressa e invece chiara agli occhi di tutti, una verità
non u�ciale ma su cui – De Facto – abbiamo capito ci
sia, o debba esserci, condivisione di prospettiva. Nei
nostri occhi iniziava ad a�orare la convinzione che se la
legge ha una prescrizione la giustizia non l’avrà mai,
come se �nalmente tra noi fosse possibile far con�uire
la direzione del radar che appare a �ne spettacolo e
che nell’ambiente sonoro psichedelico chiede “is there
anybody in there?”, usando le stesse parole che durante quel 1980 già da qualche mese
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vibravano nella Comfortably Numb dei Pink Floyd, da poco uscita nel recente The Wall.
Forse sì, ora c’è qualcuno in più qui dentro, forse ora non è che più che vero che your
lips move but I can’t hear what you’re saying, forse non siamo più piacevolmente
insensibili, forse siamo, fuori dal teatro, dolorosamente consapevoli.

Simone Nebbia

La Pelanda, Romaeuropa Festival 2017 – ottobre 2017

DE FACTO 
Di, Con Fiorenza Menni, Andrea Mochi Sismondi 
Con Francesca Pizzo 
Composizione, Esecuzione musicale Caterina Barbieri 
Immagini video Giovanni Brunetto 
Suono Vincenzo Scorza 
Comunicazione, Promozione Tihana Maravic, Federica Patti 
Organizzazione, Amministrazione Elisa Marchese 
Direzione tecnica Giovanni Brunetto Vincenzo Scorza 
Immagine, Gra�ca Diego Segatto 
In collaborazione con Associazione Parenti delle Vittime della Strage di Ustica
Produzione Ateliersi Supporto MiBACT, Regione Emilia Romagna, Comune di Bologna

Gli articoli di Teatro e Critica, che sono frutto di un lavoro quotidiano di ricerca, scrittura
e discussione approfondita, sono gratuiti da 8 anni. 
Se ti piace ciò che leggi e lo trovi utile, che ne dici di sostenerci con un piccolo
contributo?  

Simone Nebbia

Critico teatrale, ha una formazione interamente letteraria. Animatore del quotidiano di informazione teatrale

onlinewww.teatroecritica.net, collabora con Radio Onda Rossa e ha fatto parte parte della redazione de I

"Quaderni del Teatro di Roma", periodico mensile diretto da Attilio Scarpellini. Nel 2013 è co-autore del volume

"Il declino del teatro di regia" (Editoria & Spettacolo, di Franco Cordelli, a cura di Andrea Cortellessa) e

collaboratore della rivista "Orlando" (Giulio Perrone Editore) diretta da Paolo Di Paolo. Ha collaborato con il

programma di "Rai Scuola Terza Pagina". Uscito a dicembre 2013 per l'editore Titivillus il volume "Teatro Studio

Krypton. Trent'anni di solitudine". Suoi testi sono apparsi su numerosi periodici e raccolte saggistiche. È,

quando può, un cantautore.

 

https://www.youtube.com/watch?v=qTYNckVw30s&index=4&list=FLyTHgkBOqRJvRjSwA-a2J4Q
http://www.teatroecritica.net/author/simone-nebbia/
https://www.facebook.com/profile.php?id=100007356737645&fref=nf
https://twitter.com/simone_nebbia
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I poeti in �amme di Lacasadargilla
 

Lacasadargilla con Les Adiuex! a�ronta i poeti della Russia

rivoluzionaria: Esenin, Blok, Majakovskij e Pasternak rivivono sulla scena

di Romaeuropa Festival 2017. Recensione

Nel 1953 Ray Bradbury mescolava realtà e surrealtà
de�nendo l’oltremargine di un Novecento al punto di
svolta: l’età della devastazione fragorosa aveva lasciato
il campo a un sistema di logoramento sterilizzante,
l’annientamento si veicolava attraverso forme meno
esposte, silenziose, non meno lancinanti. La sua idea fu
quella di immaginare un futuro presente,
piuccheppresente, in cui il possesso o la conoscenza
dei libri fossero considerati reato, sotto il diretto
controllo di particolari vigili del fuoco all’inverso,

esecutori dell’ordine di mettere al rogo i libri, proibiti. Per corroborare tale idea, lo
scrittore statunitense decise di dare nome al romanzo di fantascienza Fahrenheit 451,
desumendo tale sigla dalla presunta temperatura di accensione della carta. Ma se il
romanzo – poi �lm di altrettanto successo �rmato François Tru�aut – ha fatto la storia e
tale titolo si è fatto proverbiale, pochi sanno che esso poggiava in realtà su un errore,
perché la temperatura di accensione della carta varia secondo la qualità, lo spessore,
della materia.

Nella platea che assiste a Les Adieux! – parole salvate
dalle �amme di Lisa Ferlazzo Natoli (lacasadargilla) e
Gianluca Ruggeri, al debutto negli spazi romani de La
Pelanda per Romaeuropa Festival 2017, si avverte una
simile sensazione. L’impianto scenico ra�nato pone tre
attori (Fortunato Leccese ed Emiliano Masala e la
stessa Natoli) dietro una velatura di nero che chiude il
proscenio, ai cui lati interni stanno i musicisti diretti dal
compositore Ruggeri e sulla cui super�cie sono
proiettate le immagini curate da Alessandro Ferroni e
Maddalena Parise; l’intenzione linguistica è quella di comporre un “melologo per il
nuovo millennio”, ripercorrendo i versi dei maggiori poeti russi che hanno attraversato il
tempo della Rivoluzione dagli inizi �no ai residui post staliniani: Esenin, Blok, Majakovskij
e Pasternak, secondo l’ordine cronologico di incidenza del loro operato sul popolo
sovietico. La struttura dunque è interamente poggiata sulle loro poesie, declamate dai
tre attori in una fortissima �essione di a�ato con l’evocazione dei tempi in cui tuonavano

By Simone Nebbia  - 8 novembre 2017

http://www.teatroecritica.net/2017/11/la-rivoluzione-russa-fame-guerra-teatro/
http://www.teatroecritica.net/author/simone-nebbia/
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per tutta la Russia; attorno, la presenza di un intero ensemble musicale di quattro
strumenti (viola, �auti, bayan e percussioni) crea un manto sopra gli ossuti versi, mentre il
corpo di proiezioni richiama, in una forma talvolta poetica – come nel caso dei disegni di
Francesca Mariani – talvolta documentaria, le scene di un’epopea novecentesca.

Se dunque la struttura è così ben congegnata, l’oliatura
perfetta impedisce una partecipazione più attiva,
relegando il pubblico al ruolo di ascoltatore un po’
estraneo, ammiratorio nei confronti della grande �nezza
che gli passa di fronte. Sembra come se l’eleganza
raggiunta dall’assemblaggio degli elementi,
di�cilissimo eppure rigoroso, tolga in contrario a un
dinamismo capace di vedere quei versi agiti, realizzati,
�nalmente dinamici come nel cuore di chi li ha scritti.
L’acutezza dei contenuti non buca quel velo, ci si

smarrisce nel considerare il piano formale che rende in un territorio un po’ sterile,
borghese, l’animata ferocia di scrittori a�ondati nel fango di una Rivoluzione – o post –
contadina e popolare. Dunque di certo alta e sincera è l’intenzione, assecondata da una
tecnica gestita con qualità, lo è meno l’impatto magniloquente che non sostiene il
superamento di una esuberanza stilistica: come accadde quindi a Bradbury di sbagliare
gradazione, anche questo lavoro non raggiunge la giusta temperatura di accensione per
una carta già di per sé incandescente, ma che sulla scena si blocca in un a�ato più
freddo del rogo promesso dall’esplosività dei riferimenti, dalla poesia degli uomini, dalla
ferita di un intero popolo.

Simone Nebbia

La Pelanda, Romaeuropa Festival 2017 – Ottobre 2017

LES ADIUEX! – parole salvate dalle �amme 
Ideazione Lisa Ferlazzo Natoli, Gianluca Ruggeri 
Regia Lisa Ferlazzo Natoli 
Voci recitanti Lisa Ferlazzo Natoli, Fortunato Leccese, Emiliano Masala 
Musiche a cura e di Gianluca Ruggeri 
Flauti, Midi devices Gianni Trovalusci 
Bayan Samuele Telari 
Viola Luca Sanzò 
Percussioni, Live electronics Gianluca Ruggeri 
Soprano Galina Ovchinnikova 
Disegno luci Luigi Biondi 
Immagini Alessandro Ferroni, Maddalena Parise 
Regia, Spazializzazione del suono Giuseppe Silvi 
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Consulenza scenogra�ca Romualdo Moretti 
Consulenza ai costumi Gianluca Falaschi 
Disegni Francesca Mariani 
Consulenza video Maria Elena Fusacchia 
Aiuto regia Camilla Carè Assistente alle luci Francesca Zerilli Assistente alle immagini
Luca Staiano Consulenza per le ricerche Alessio Bergamo, Sasha Arlorio Assistente
volontario Eleonora Semeraro Coproduzione Romaeuropa Festival, Ars Ludi Ensemble,
lacasadargilla Residenze Kollatino Underground, Ars Ludi Studio Con la partecipazione
di Cineteca di Bologna Sostegno Teatro di Roma Fotogra�e di scena Sveva Bellucci
Realizzazione scene Maestri di Scena s. r. l.

Gli articoli di Teatro e Critica, che sono frutto di un lavoro quotidiano di ricerca, scrittura
e discussione approfondita, sono gratuiti da 8 anni. 
Se ti piace ciò che leggi e lo trovi utile, che ne dici di sostenerci con un piccolo
contributo?  

Simone Nebbia

Critico teatrale, ha una formazione interamente letteraria. Animatore del quotidiano di informazione teatrale

onlinewww.teatroecritica.net, collabora con Radio Onda Rossa e ha fatto parte parte della redazione de I

"Quaderni del Teatro di Roma", periodico mensile diretto da Attilio Scarpellini. Nel 2013 è co-autore del volume

"Il declino del teatro di regia" (Editoria & Spettacolo, di Franco Cordelli, a cura di Andrea Cortellessa) e

collaboratore della rivista "Orlando" (Giulio Perrone Editore) diretta da Paolo Di Paolo. Ha collaborato con il

programma di "Rai Scuola Terza Pagina". Uscito a dicembre 2013 per l'editore Titivillus il volume "Teatro Studio

Krypton. Trent'anni di solitudine". Suoi testi sono apparsi su numerosi periodici e raccolte saggistiche. È,

quando può, un cantautore.
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Birdie e il volo sul reale di Agrupación
Señor Serrano

 

Al Romaeuropa Festival la compagnia catalana presenta Birdie, dalla

fotogra�a di Josè Palazon a Gli uccelli di Hitchcock. Recensione

«In Birdie parliamo delle migrazioni, però in tutto lo
spettacolo non si vedono migranti o rifugiati: sono
animali, uccelli, notizie di giornali. A�rontiamo
l’argomento facendo un passo indietro per avere una
certa distanza, per non lasciarci trasportare dalle
emozioni che quel tema ci provoca, provandolo a capire
nella sua complessità» (qui l’intervista completa curata
da Doriana Legge). C’è una sincerità di fondo
nell’operazione artistica della compagnia Agrupación
Señor Serrano, che con lo spettacolo Birdie parte dalla

fotogra�a scattata da Josè Palazón a Melilla, enclave spagnola sulla costa mediterranea
settentrionale dell’Africa, e arriva a stendere un trattato visionario sulla migrazione; lo
scatto ritrae  il paesaggio del 15 ottobre 2014, quando su una partita di golf in territorio
spagnolo si stagliavano all’orizzonte quindici migranti appesi a una recinzione, neri e
minacciosi come i corvi che nel �lm di Alfred Hitchcock Gli uccelli terrorizzavano
Melanie fuori dalla scuola. Birdie, uccellini, o anche parola che descrive un “punteggio
inferiore di un colpo rispetto al par” nel golf. L’accostamento semantico, psicologico, è
da manuale.

Il linguaggio adottato da Serrano continua, riconoscibile
e riconosciuto, nell’ironico mash-up di metafore, in una
sezione aurea di immagini e giustapposizioni, a�dando
la narrazione all’operazione live di regia video, e
soprattutto allo svelamento del processo che porta alla
costruzione dell’immagine. Armati di telecamere, i
manipolatori si aggirano sulla scena disseminata di
duemila animali in miniatura, riprendendoli
e  riproducendoli sul fondo in proiezione, alterando di
questa artigianalmente l’e�etto o integrandola con un
montaggio in tempo reale ad opera del regista/VJ presente in scena, vero demiurgo
dell’operazione. 
Di quel prisma creato in A house in Asia  composto dagli oggetti, dalla trasposizione
dell’immagine proiettata e dalla presenza dei performer in scena manca stavolta la terza

By Luca Lòtano  - 5 novembre 2017

http://www.teatroecritica.net/2017/10/cosa-ce-dietro-a-un-trucco-intervista-a-agrupacion-senor-serrano/
http://www.teatroecritica.net/2015/09/lassassinio-di-bin-laden-e-un-videogioco-teatrale/
http://www.teatroecritica.net/author/luca-lotano/
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dimensione. I tre performer si dedicano alle operazioni di regia live, ma non
“performano”, a eccezione dell’ultima scena durante la quale un attore con una felpa
rossa (identica a quella di uno dei migranti della foto) ci o�re le spalle mentre delle
ventole ci suggeriscono la sensazione dello spostamento. Ma l’impatto è debole.

Oltre alla qualità del progetto stupisce però la potenza  grazie alla  quale rimaniamo a
guardare lo spettacolo, ammaliati dalla capacità della compagnia di traslare il linguaggio
visivo del teatro d’oggetti non più semplicemente su dei pupazzi ma su quella che è la
materia che teniamo oggi quotidianamente tra le mani: l’immagine digitale. Ancora una
volta increduli, come bambini davanti a marionette, ci rendiamo conto stavolta di essere
burattini noi stessi. 
Il risultato estetico è impeccabile, la sala del Teatro Vascello, che ospita lo spettacolo
per Romaeuropa festival, è piena e ne gode. Mentre seguo la marcia di orsetti polari e
papere sotto una neve creata da un colino, mi torna però in mente Melilla e il
documentario Les sauteurs (di Abou Bakar Sidibé, Moritz Siebert, Estphan Wagner,
Danimarca 2016): i registi consegnarono una telecamera a uno di quei migranti che,
partiti dal monte Gurugù, avrebbero scavalcato la recinzione per entrare nell’Eldorado
d’Europa, descrivendo in maniera semplice, autentica, spietata, l’argomento della foto di
Josè Palazon.

LES SAUTEURS_trailer_ ZaLab_sub ita_h264 from ZaLab on Vimeo.

Mi chiedo allora se convinca in fondo la scelta di criticare la mancanza di analisi e la
manipolazione messa in atto dalla società odierna con un ulteriore gioco di specchi,
continuando a piegare la realtà all’intrattenimento colto. 
Quando la migrazione torna a essere condizione archetipica dell’essere umano, se ne
perde forse il contesto, processo necessario di relativizzazione che permette all’uomo di
intervenire criticamente sul fenomeno. Quel contesto che ci porterebbe a chiedere,
prima della provenienza del campo da golf, ma perché c’è una recinzione spagnola,
forti�cata, pagata dalla Comunità Europea, in Marocco? Dopo la migrazione dei dinosauri
e degli orsi polari, dopo la marcia dei pinguini, perché migliaia di persone provano a
superare quel con�ne, e quella mattina solo quindici riuscivano ad andare oltre le prime
due reti rimanendo appesi su una recinzione? Perché l’assedio della polizia spagnola da
una parte e  le �le di quella marocchina dall’altra?

L’immagine dello spettacolo si muove così sulla pallina
da golf che, proiettata sul fondo, si sdoppia, si
moltiplica, in un movimento sinusoidale a emulare poi
un’orbita e a trasformarsi in globo terrestre; l’illusione
dell’informazione si trasforma nell’immagine che
possiamo avere del mondo. Per tutti è “birdie”, cadiamo
nella buca addirittura un colpo prima. Poi è tempo di

https://vimeo.com/199858060
https://vimeo.com/zalab
https://vimeo.com/
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foto Ariane Cuminale smontare la scena e, mentre i registi ripongono le
migliaia di pupazzi nelle cassette, lo spettacolo
continua in delega, a�dato a una voce e alla lettura dei

sottotitoli, probabilmente l’unico momento meno spettacolare dell’operazione. 
Perché tutto, davvero, funziona e stupisce. Sarà questa necessità che abbiamo di
sublimazione, di ri-creazione. Eppure, pensando a Melilla, l’unico e�etto che sembra
mancare a Birdie, gioiello di associazioni tra genio creativo e manipolazioni video, è un
vero e semplice zoom che restituisca, prima di sublimarlo nella metafora, il reale.

Luca Lòtano

Uno spettacolo di Agrupación Señor Serrano 
Ideazione Àlex Serrano, Pau Palacios, Ferran Dordal Interpreti Àlex Serrano, Pau
Palacios, David Muñiz 
Voce Simone Milsdochter 
Responsabile del progetto Barbara Bloin 
Luci, Video Alberto Barberá 
Suono, Colonna sonora Roger Costa Vendrell 
Creazione video Vicenç Viaplana 
Modelli in scala Saray Ledesma, Nuria Manzano 
Costumi Nuria Manzano 
Assistente di produzione Marta Baran 
Consulenza scienti�ca Irene Lapuente, La Mandarina de Newton 
Consulente del progetto Víctor Molina 
Produzione Grec 2016 Festival de Barcelona, Agrupación Señor Serrano, Fabrique de
Théâtre – Service des Arts de la Scène de la Province de Hainaut, Festival TNT –
Terrassa Noves Tendències, Monty Kultuurfaktorij, Festival Konfrontacje Teatralne
Sostegno Cultural O�ce of Spain’s Embassy in Brussels, Departament de Cultura de la
Generalitat de Catalunya, Centre International de Formation en Arts du Spectacle de
Bruxelles, Instituto Nacional de las Artes Escénicas y la Música (INAEM), Institut Ramon
Llull 
Sponsor degli animali in miniatura Safari Ltd Foto © (da sinistra) Pasqual Gorriz, Roger
Costa Vendrell

Gli articoli di Teatro e Critica, che sono frutto di un lavoro quotidiano di ricerca, scrittura
e discussione approfondita, sono gratuiti da 8 anni. 
Se ti piace ciò che leggi e lo trovi utile, che ne dici di sostenerci con un piccolo
contributo?  
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Luca Lòtano

Luca Lòtano è giornalista pubblicista e laureato in giurisprudenza con tesi sul giornalismo e sul diritto d’autore
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sulla scena contemporanea. Insegnante di italiano per stranieri (Università per Stranieri di Siena e di Perugia),

lavora come docente di italiano L2 in centri di accoglienza per richiedenti asilo politico, all'interno dei quali

sviluppa il progetto di sguardo critico e cittadinanza Spettatori Migranti/Attori Sociali; è impegnato in progetti

di formazione e creazione scenica per migranti. Dal 2015 fa parte del progetto Radio Ghetto e sempre dal 2015

è redattore presso la testata online Teatro e Critica.
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Che cosa c'è dietro a un trucco? Intervista a
Agrupación Señor Serrano

A Romaeuropa Festival 2017 con Birdie, abbiamo intervistato il gruppo catalano Agrupación
Señor Serrano, Leone d’Argento alla Biennale di Venezia.
Fondata a Barcellona nel 2006, Agrupación Señor Serrano rintraccia i propri modi e mezzi operativi
basandosi su materiali presi dalla realtà contemporanea. Lo spettacolo è specchio di una creazione
intermediale di cui si mostrano in scena i processi sottesi. Questo tipo di ricerca è valso alla compagnia
il Leone d’argento per l’innovazione teatrale alla Biennale di Venezia. La compagnia attualmente è
formata da Alex Serrano, Barbara Bloinche e Pau Palacios, abbiamo raggiunto al telefono quest’ultimo
che – come ci tiene a dire – parla sempre a nome dell’intero gruppo. 

Birdie è uno spettacolo che ha già incontrato numerosi pubblici in Europa. Negli ultimi anni
lavorate molto all’estero, mentre la vostra presenza in Spagna sembra meno assidua. Quali
motivi stanno dietro questa scelta?

Sì, effettivamente il nostro lavoro è visto più all’estero che in Spagna. Lo scorso anno circa l’80% dei
nostri spettacoli era fuori dai confini nazionali. Negli anni passati la differenza era ancora più netta. È
una scelta obbligata, in parte, ma anche voluta. Quando abbiamo iniziato a lavorare a Barcellona dal
2006 fino al 2010 avevamo circa 20/30 repliche all’anno in Spagna. All’improvviso nel 2010 siamo
passati a 3. È stata una scelta politica del Partito Popolare di destra che, con la scusa della crisi, ha
cominciato a tagliare tutti i fondi a quel tipo di arte contemporanea, teatro o danza, che sembravano
“disturbare”. Molti festival da un anno all’altro sono scomparsi definitivamente. 
In parallelo, in quello stesso periodo, stavamo provando a cambiare il nostro tipo di linguaggio scenico.
Questo insieme di situazioni ci ha portato a cercare un mercato internazionale. Abbiamo cominciato a
fare spettacoli dove il video, le immagini, le azioni erano più importanti della lingua parlata e quindi del
contenuto testuale. Dal 2011 e per tutti questi ultimi 7 anni ci siamo dati da fare in questo senso. Poi
quando abbiamo vinto il Leone d’argento per l’innovazione teatrale alla Biennale di Venezia 2015,
persino i festival e i teatri spagnoli hanno cominciato a capire che magari era il caso di programmarci.

Oggi lavorate molto o quasi esclusivamente con oggetti, pupazzi, giochi e video. La scelta di
mettere da parte il lavoro con gli attori da dove nasce?
Ci sono più ragioni, parliamo sempre degli anni della crisi, un periodo in cui eravamo anche in crisi
creativa e stanchi di ragionare con attori e ballerini. Avevamo bisogno di un cambio, e soprattutto non
volevamo che il nostro lavoro durasse fino al giorno della prima dello spettacolo, quando poi in parte
diventa proprietà degli attori. Volevamo metterci in gioco e difendere con la nostra pelle quello che
avevamo creato. Eravamo stati invitati in Francia, dovevamo lavorare con ballerini e attori tutti francesi,
allora non parlavamo bene la lingua e, stanchi di provare a farci capire abbiamo deciso per un lavoro

Foto di Nacho Gómez

Foto di Pasqual Gorriz
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indipendente. È da allora che abbiamo cominciato a lavorare con video e oggetti, e ci siamo accorti
della forza che riescono a trasmettere.

In questo approccio c’è anche la volontà di mostrare le dinamiche del vostro lavoro registico?
Tutto quello che serve per fare lo spettacolo, anche la regia tecnica, è visibile al pubblico. Il teatro è un
trucco e quello che vogliamo fare è far vedere un risultato, ma anche come si produce questo trucco. È
una cosa a cui teniamo molto. Lavoriamo col video, che è un media e quindi una costruzione… se ti
presento solo il risultato di questa costruzione tu lo percepisci in un modo, se invece ti faccio vedere
come stiamo costruendo questo racconto mediatico è un’altra cosa. Il racconto mediatico è sempre una
costruzione non è una cosa vera o valida per sé. C’è dietro un trucco e questo è quello che ci piace
mostrare.

Il vostro lavoro si svolge molto attraverso residenze artistiche e dimostrazioni aperte al
pubblico prima di giungere a un risultato finale. Questa dimensione di scambio che cosa
restituisce?
Quando nel 2011 abbiamo iniziato a lavorare con questo diverso tipo di linguaggio scenico abbiamo
capito che era preferibile lavorare per tappe, piuttosto che scrivere tutto un testo. Questo ci permette di
provare i materiali e capire se quello che stiamo raccontando sta arrivando o meno; se un’idea che noi
crediamo geniale davanti al pubblico è efficace o no. È di certo un tipo di approccio che ci permette di
sviluppare le idee lasciandole evolvere, sedimentandole e creando diversi strati per interpretarle. E
dall’altro lato ci assicura che quello che noi vogliamo dire sia quello che sta arrivando allo spettatore.

Vi è capitato di dover cambiare decisamente rotta dopo una di queste dimostrazioni aperte?
Assolutamente sì, per esempio con Birdie che presentiamo a Romaeuropa. Dopo la prima residenza
creativa, e dopo un anno di lavoro abbiamo buttato via tutto. È stato un processo molto difficile:
parlavamo di migranti e rifugiati, nel periodo più pesante della crisi, e così coinvolti emozionalmente
eravamo incapaci di trovare il punto di vista per trattare l’argomento. Noi facciamo un teatro che è
molto documentato ma per niente documentale, nel senso che creiamo una finzione con materiali che
sono veri. Lo facciamo attraverso una metafora. In Birdie parliamo delle migrazioni però in tutto lo
spettacolo non si vedono migranti o rifugiati: sono animali, uccelli, notizie di giornali. Affrontiamo
l’argomento facendo un passo indietro per avere una certa distanza, per non lasciarci trasportare dalle
emozioni che quel tema ci provoca, provandolo a capire nella sua complessità. 

Doriana Legge
Gli articoli di Teatro e Critica, che sono frutto di un lavoro quotidiano di ricerca, scrittura e
discussione approfondita, sono gratuiti da 8 anni. 
Se ti piace ciò che leggi e lo trovi utile, che ne dici di sostenerci con un piccolo contributo?  

TAGS

Foto di Pasqual Gorriz

Foto di Pasqual Gorriz



14/12/2017 Agrupación Señor Serrano, l’arte di contraffarre le immagini

http://www.doppiozero.com/materiali/agrupacion-senor-serrano-larte-di-contraffarre-le-immagini 1/6

Agrupación Señor Serrano, l’arte di contraffarre le
immagini

Quante insidie si nascondono dietro a un’immagine? Siamo in grado di individuarle e di difenderci? La
questione, in una società che affida proprio all’immagine la maggior parte delle sue narrazioni, è
cruciale e profondamente politica. Ed è questo il tema che l’ensemble catalano Agrupación Señor
Serrano affronta da alcuni anni, con leggerezza solo apparente. Dunque non fidatevi troppo di Àlex
Serrano e Pau Palacios (due dei fondatori) quando parlano con understatement della loro poetica,
disinnescandola tra battute e sorrisi sornioni: in realtà il gruppo, premiato con il Leone d’Argento alla
Biennale di Venezia 2015, opera con precisione chirurgica su alcuni dei più delicati nervi scoperti del
contemporaneo.

Il merito di averli riportati in territorio italiano va a Zona K di Milano: una piccola realtà che, pur
muovendosi in un territorio sovraccarico di proposte come quello meneghino, mostra ormai da qualche
anno una notevole personalità curatoriale e un lodevole coraggio nella programmazione. Questa volta
in cartellone, tra fine novembre e inizio dicembre, è stato presentato un prezioso focus dedicato
all’avanguardia catalana: non solo Agrupación Señor Serrano, ma anche uno dei primi esperimenti di
ingaggio partecipativo dello spettatore attraverso le cuffie, cioè il fortunatissimo Domini Pùblic di Roger
Bernat (una creazione del 2008, vista a Santarcangelo nel 2010, cui hanno guardato da subito con
interesse, tra gli altri, anche i Rimini Protokoll). Zona K ha offerto al folto pubblico della rassegna la
possibilità di vedere due lavori di Serrano e compari: uno dei cavalli di battaglia della compagnia,
Katastrophe (2011) e una delle creazioni più recenti, Birdie (2016).

http://www.zonak.it/
http://www.zonak.it/focus-catalogna/
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Uno sguardo parallelo sui due lavori rivela chiaramente con quanta coerenza, ma anche con quanta
disponibilità al cambiamento, si stia dispiegando il percorso della compagnia. Il linguaggio scelto resta
il medesimo: i performer operano in presenza movimentando una scena in miniatura, abitata da piccoli
animaletti e da infiniti altri ammennicoli, e riprendono in diretta il dettaglio delle loro azioni proiettandole
ingrandite su uno schermo, a beneficio del pubblico. 

Potrebbe sembrare una raffinata e disimpegnata versione 2.0 del teatro di figura, ma c’è ben di più: lo
spettatore si trova alle prese con un triplo piano costantemente attivo (gli oggetti concretamente
presenti in scena; la trasposizione di quello stesso scenario nell’immagine proiettata; i performer in
carne ed ossa che agiscono davanti al pubblico) ed è invitato a ragionare sugli scarti e le contraddizioni
che vengono a crearsi tra i tre piani. In Katastrophe, per esempio, viene proposta una al pubblico una
‘dolce favola’ che è tutta da scomporre e decostruire: nel video di dispiegano le vicende comico-epiche

Katastrophe, zona k2. 
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di una colonia di orsetti Haribo che fronteggia una lunga serie di disgrazie naturali e di migrazioni alla
ricerca di un posto dove stare.

Naturalmente i fuggiaschi di oggi diventeranno gli intransigenti imperialisti di domani (come
testimoniano le immagini dei leader capo-orsetti, con le sembianze di Bush e Hitler); ma non risiede
soltanto qui, nella doppia lettura un po’ prevedibile della fiaba, la chiave politica dello spettacolo. È
piuttosto il registro emotivamente carico con cui le immagini ci vengono proposte il punto su cui vale la
pena riflettere: le peripezie degli orsetti diventano drammatiche perché riprese e proiettate in un certo
modo, e ci scopriamo nostro malgrado a empatizzare con un gruppo di caramelle gommose che si
sciolgono pateticamente al suolo. Il pubblico ride di gusto della demenziale saga Haribo, i performer
sorridono e, tra una ripresa e l’altra, si aprono una birra e brindano: qui, in teatro, è possibile giocare a
carte scoperte. Ma cosa accade quando i protagonisti di queste vicende non sono orsetti e, soprattutto,
quando non abbiamo la possibilità di sbirciare direttamente il meccanismo e i burattinai non ci mettono
la faccia come l’Agrupación Señor Serrano? 

Birdie. 
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Birdie mostra chiaramente l’evoluzione della medesima ricerca e continua implacabile a porre la stessa
domanda: siamo davvero capaci di leggere le immagini? Al centro del racconto, non a caso, un
fotografo attivo in una località di frontiera (Melilla, città autonoma spagnola situata in Marocco) e uno
scatto che si rivelerà il vero asse di senso delle performance. Alcuni uomini giocano a golf, mentre alle
loro spalle un gruppo di clandestini scavalca il recinto del confine.

Ogni dettaglio dell’immagine viene isolato, analizzato, ingrandito, accostato in parallelo ad altri oggetti e
ad altri elementi visivi. Alla fine del percorso niente è più quello che era: né l’immagine, che ha ampliato
a dismisura il proprio potenziale significante, né l’osservatore, che ha acuito il proprio spirito analitico.
Infine, un attore in carne ed ossa si pone al centro del palco, facendosi copia vivente di uno dei
clandestini fotografati: il qui ed ora della rappresentazione teatrale si impone d’improvviso in tutto il suo
potenziale empatico.

Birdie, Serrano, zona k2, 667x444. 
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Birdie, ph Roger Costa.

Interpellati sulla scelta del loro codice espressivo, e sulla scomparsa dell’attore dalla scena, Àlex
Serrano e Pau Palacios amano rispondere che oggi, sul palco, non c’è più spazio per i personaggi né
sospensione dell’incredulità. Ma il nesso, così caro alle riflessioni e agli studi sul teatro, pare in questo
caso uscire da un contesto puramente scenico per farsi sprone politico per i cittadini 2.0: sarà il caso di
non sospenderla affatto, l’incredulità, se vogliamo provare a essere spettatori consapevoli del nostro
mondo.

Zona K ha vinto ieri, 14 dicembre 2016, il premio Rete Critica per il miglior progetto organizzativo
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Sei arrivato fin qui da solo, ora andiamo avanti insieme: SOSTIENI DOPPIOZERO e diventa parte del
nostro progetto. Basta anche 1 euro!

http://www.doppiozero.com/sostieni-doppiozero


 
 
 
 
 
 
 
 

Dancing Days 
Orlando Izzo e Angelo Petracca | Timothy and the Things |  Arno Shuitemaker | Floor Robert | 

Daniele Ninarello | Jesùs Rubio Gamo |  Francesca Foscarini | Jonas&Lander 
 

Dal 2 al 4 Novembre | MACRO Testaccio – La Pelanda 
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Dancing days al #REf17: uno sguardo sulla nuova
danza italiana ed europea - Danza Effebi

Sono andati in scena al MACRO Testaccio - La Pelanda i Dancing days del Romaeuropa Festival
2017: il programma mostra gli esiti della ricerca coreografica contemporanea attraverso gli spettacoli di
otto compagnie rappresentative della scena europea. Nell’articolo, il racconto delle nuove creazioni di
Francesca Foscarini, Orlando Izzo e Angelo Petracca, Arno Schuitemaker, Timothy and the Things e
Jonas&Lander.

Dancing days al Romaeuropa 2017: giornate di danza che parlano al presente, fissando nel gesto gli
attimi di una contemporaneità in corsa. Con un programma a cura di Francesca Manica (articolato in
tre serate, dal 2 al 4 novembre, per un totale di otto spettacoli negli spazi del MACRO Testaccio – La
Pelanda), i Dancing days raccolgono l’eredità di quella Danza Nazionale Autoriale (DNA) che negli
anni passati aveva gettato il seme di nuove generazioni creative, conservandone lo spirito di indagine
sull’emergente genio autoriale e sulla recente scena europea. A supporto della programmazione, il
consolidato rapporto con il network europeo Aerowaves, anche quest’anno protagonista dei Dancing
days con cinque artisti già selezionati dalla rete di John Ashford: Timothy and the Things
(Ungheria), Daniele Ninarello, Francesca Foscarini (Italia), Jesús Rubio Gamo (Spagna),
Jonas&Lander (Portogallo). Con loro, a completare il fitto programma dei Dancing days: Orlando Izzo
e Angelo Petracca, Arno Schuitemaker e Floor Robert.
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Quel che emerge è indubbiamente il desiderio di ribaltare le prospettive, coinvolgendo il pubblico in
nuove visioni attraverso l’ironia dirompente, abbracci sonori e analisi critiche dello sguardo. Strumenti
differenti per un obiettivo comune, quello di guardarsi e riconoscersi, artisti e spettatori, come
protagonisti di una scena aperta e in trasformazione. Emblematico, in questo senso, il lavoro
Vocazione all’asimmetria di Francesca Foscarini, già danzatrice per Aldes di Roberto Castello, poi
Premio Equilibrio 2013 e interprete di Gut Gift di Yasmeen Godder, oggi performer e coreografa
riconosciuta in diversi contesti nazionali (GD’A Veneto, Rete Anticorpi XL, Kilowatt Festival), nonché
artista selezionata da Aerowaves Twenty17.

In Vocazione all’asimmetria di Francesca Foscarini la riflessione sull’incontro con l’altro, declinata
secondo il sistema filosofico di Emmanuel Lévinas, si traduce nella rappresentazione di un paradosso:
quello di un volto che esige accoglienza sottraendosi al possesso, un volto che domanda il
riconoscimento e rifiuta l’identità. L’irriducibilità del confronto è nell’obbligo dello sguardo,
un’imposizione gentile (ma ineludibile) che pone lo spettatore di fronte a se stesso e al mondo,
consacrato al servizio di un’alterità totale. Tema complesso, si scioglie con delicatezza tra i frammenti
d’esistenza di due individualità allo specchio: la stessa Francesca Foscarini e Andrea Costanzo
Martini (straordinario performer, recentemente selezionato per Aerowaves Twenty18) ci conducono per
mano in un luogo intimo e silenzioso, in cui l’Altro si manifesta con cautela e si consegna al buio; la
luce sarà quella abbagliante dell’incontro, principio di una relazione in equilibrio tra legame e
separazione, uniformità e differenza. Un lavoro costruito con intelligenza e misura, corretto nei tempi e
nelle soluzioni dinamiche ed esaltato dalla bravura dei due protagonisti, abilissimi nell’alternare fragilità
e potenza, ordine e caos, inquietudine e controllo.

Con Trattato semiserio di oculistica, Orlando Izzo e Angelo Petracca (artisti associati di Interno5)
giocano con lo sguardo del pubblico, modificando con leggerezza punti di vista e percezione.
Osservatori “osservati” da enormi bulbi oculari proiettati sul fondale, ci scopriamo partecipi di un
meccanismo rovesciato in cui la realtà sfugge ad ogni certezza visiva e si lascia manipolare dalla
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contingenza dello sguardo. Interpreti scattanti, Izzo e Petracca saltellano sardonici tra la scienza e
l’immaginazione, tra il possibile e l’inverosimile, sfiorando sapientemente i confini del surreale. Bizzarre
partite a tennis alternate ad accurate spiegazioni scientifiche divertono e incuriosiscono, generando
presto un dubbio: se quel che vedo sta accadendo davvero, cosa accadrebbe se non vedessi bene o
se non vedessi affatto? Riflessione acuta, in cui gli autori hanno trovato l’accattivante spunto per lo
studio vincitore dell’ultimo DNAppunti coreografici, e che oggi vediamo in scena in versione integrale;
originale, essenziale e fresco, il lavoro merita attenzione soprattutto per il talento creativo di due
giovani autori in crescita.

Arno Schuitemaker, artista olandese ospite dei maggiori festival europei e supportato da importanti
realtà internazionali (tra gli altri, ICK Amsterdam, CN D Centre national de la danse – Pantin,
HELLERAU – Europäisches Zentrum der Künste – Dresden, Dansehallerne – Copenhagen,
Tanzquartier Wien) porta in scena la rappresentazione ossessiva di un’attesa, tra le luci e le ombre di
un’intimità lacerata. I will wait for you ribalta l’inerzia di una relazione sospesa in un moto reiterato e
insistente, un’onda muscolare che agisce e muove, ingannando la ferocia del tempo e l’immutabilità
dello spazio. Anima in tre corpi (gli interpreti Revé Terborg, Jenia Kasatkina, Stein Fluijt), la creatura
di Schuitemaker nasce nel buio tra i ticchettii discreti di un battito già vivo; il profilo mobile e curvilineo
crescerà potente e truce tra i ritmi concitati di un presente inclemente. Non tutti attendono; qualcuno,
nel pubblico, rinuncia e abbandona il campo; altri inclinano la testa, ipnotizzati dagli impercettibili
(eppure presenti) cambi d’onda. Chi resiste, si scopre avvinto dal fascino ambiguo di corpi ostinati,
disarmati da una battaglia estenuante e senza vincitori. Una performance in sé compiuta, che si
accorda all’inclinazione di chi osserva, agganciandone i sentimenti: dall’abitudine all’ansia,
dall’assuefazione all’angoscia.

Timothy and the Things è il singolare nome del duo ungherese composto da Emese Cuhorka e
László Fülöp. Alter ego del giovane autore (musicista e poi danzatore presso la Budapest
Contemporary Dance Academy), Timothy è il protagonista di un universo creativo ironico e intrigante;
con la nuova abitante, la danzatrice Cuhorka, il personaggio si trasforma nel leader di un immaginario
comune e nel nome stesso della compagnia. Your Mother at my Door smonta le regole della
rappresentazione portandone in scena la progressiva costruzione, fatta di ispirazione e tentativi, pause
di riflessione e impennate creative, sentimentalismo estremo e cinismo dissacrante. La Sinfonia dal
Nuovo Mondo di Antonín Dvořák si trasforma nel codice linguistico di un nuovo dialogo in cui gli
interlocutori (apparentemente solo due, ma probabilmente molti di più, considerando l’autore assente
delle impetuose note e tutti i personaggi reali e immaginari che affollano una mente creativa) parlano di
sé e a se stessi, costantemente in bilico tra l’illuminazione e il dubbio. Cuhorka e Fülöp divertono
restando seri e sorridono con lucidità, coinvolgendo lo spettatore in un atto di creazione leggero e
insolito. Particolarmente carismatica la danzatrice Emese, dotata di spontanea e brillante ironia.



14/12/2017 Dancing days al #REf17: uno sguardo sulla nuova danza italiana ed europea - Danza Effebi

http://www.danzaeffebi.com/dancing-days-al-ref17-uno-sguardo-sulla-nuova-danza-italiana-ed-europea/ 4/4

Irresistibilmente folle, in chiusura dei Dancing days, Adorabilis dei portoghesi Jonas&Lander: tre
uomini in gabbia, forse creature post apocalittiche o semplicemente schiave di un sistema fuori
controllo, coniano nuovi moduli di comunicazione sfidando il pubblico a decodificarne l’estetica e i
valori. Esplosioni di vetri e spumante impongono al pubblico un’allerta costante, che sfocia prima in
espressioni pensierose, poi in timide risate, infine in sonora e stupita allegria. Gli interpreti Jonas
Lopes e Lander Patrick, accompagnati dal danzatore Lewis Seivwright, abitano un mondo virtuale
impazzito in cui la “rete” diventa il simbolo di una comune prigionia (il palcoscenico è, non a caso, una
griglia luminosa). Imbrigliati e insofferenti, nuotano tra le consuetudini di un’umanità disfatta e
schizofrenica, che affonda progressivamente nelle proprie paure. Un occhio sul fondale disturba,
orienta, impone e punisce, mentre si consuma l’ennesimo rituale per una natura spietata;
inesorabilmente vincerà il più forte e il ciclo riprenderà, di nuovo, ancora più folle, ancora più crudele.
Applaudito dal pubblico del MACRO, Adorabilis fa ridere e anche riflettere: uno spettacolo turbolento e
bizzarro, a tratti alienante e infine inaspettatamente commovente.

Lula Abicca 
13/11/2017

Foto: 1.-3. Vocazione all’asimmetria, Francesca Foscarini e Andrea Costanzo Martini, ph. Ilaria
Costanzo; 4. Trattato semiserio di oculistica di Orlando Izzo e Angelo Petracca, ph. Piero Tauro; 5.-7. I
will wait for you di Arno Schuitemaker, ph. Sigel Eschkol; 8.-10. Timothy and the Things, Your Mother at
my Door di Emese Cuhorka e László Fülöp; 11.-12. Jonas&Lander, Adorabilis.

Stampa l'articolo
Commenta l'articolo
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Romaeuropa Festival | Francesca Foscarini | Vocazione
all’asimmetria

Progetto di Francesca Foscarini

Creato ed interpretato da Francesca Foscarini, Andrea Costanzo Martini

Cura della tecnica Luca Serafini

Musiche originali Andrea Cera

Accompagnamento alla ricerca Chiara Bortoli

Dal 21 Ottobre al 4 Novembre lo spazio La Pelanda del MACRO Testaccio ha ospitato Dancing days,
una rassegna all’interno del Romaeuropa Festival dedicata al movimento, che indaga le tendenze
europee nell’ambito coreografico. Ad aprire l’ultima serata della rassegna è stato Vocazione
all’asimmetria di e con Francesca Foscarini, che ha diviso per 40 minuti il centro dello spazio con
Andrea Costanzo Martini.

Di fatti, la performance non è strutturata per essere visibile da sopra un palco, bensì si pone allo stesso
livello dello spettatore, disposto su due file contrapposte. La danza perde dunque una dimensione
frontale per lasciare spazio al pubblico, terzo elemento interpretativo.

Sin da subito vengono date infatti delle semplici indicazioni per godere ed entrare nel mood dello

https://romaeuropa.net/festival-2017/dancing-days/
https://romaeuropa.net/
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spettacolo: alla parola “dark” bisogna sempre chiudere gli occhi e non riaprirli finché le orecchie non
avranno udito la parola “light”. Ed è da un dark che tutto prende vita.

Questo gioco scenico è anche un ottimo espediente per i due danzattori per cambiare posizioni nello
spazio o per attivare il ripetitore di suoni con cui hanno la possibilità di creare suggestive sonorizzazioni
live.

Le scelte musicali sono sicuramente il punto di forza di Vocazione all’asimmetria.

Lo strofinio del microfono sui pantaloni, un urlo lancinante, una vocale ripetuta a intermittenza: ogni
cosa può diventare musica ed essere rappresentata dal corpo, con il corpo e per il corpo – dell’Altro -.

Per la Foscarini la danza è semplicemente un modo più immediato per entrare in relazione con l’Altro.

“Il mondo esiste solo nell’epifania del volto dell’altro” dice Emmanuel Lèvinas, dal cui concetto di
“asimmetria” in relazione ai rapporti umani prende spunto lo spettacolo.

Ne consegue un ricercato vocabolario di movimento, in cui il volto costituisce l’elemento primario,
grazie alle mille possibilità che consente l’uso dello sguardo.

Francesca Foscarini e Andrea Costanzo Martini si scoprono, si nascondono e interagiscono tra loro e
con il pubblico attraverso lo sguardo, motore primo di tutto il corpo, che, nella sempre più spiccata
libertà e asimmetria di movimento, giungerà ad una catarsi finale.

condividi:
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Ph. Piero Tauro

Biancofango. Le diversità elettive
 

Biancofango in anteprima a Romaeuropa Festival 2017 con Io non ho

mani che mi accarezzino il viso, al debutto al Teatro Elfo Puccini di

Milano. Recensione

C’è una profondità che un uomo sa raggiungere solo se
permette ai sentimenti altrui di albergare assieme ai
propri, nel cuore di una palpitazione aritmica, in
apparenza, ma che invece compensa diseguaglianze e
si fa suono armonico, ordinato in una forma
compenetrata. Accade, tale miracolo, per coloro che
siano in grado di farsi attraversare come fossero veicolo
di esperienze, di emozioni, di una ricchezza vasta e
inde�nita: gli attori, capaci di stare qui e altrove, in sé e
in altri, oggi e in un tempo remoto, ina�dabile. Una

vocazione, la loro, una missione di accoglienza perché sia possibile l’interpretazione, non
già di un personaggio, ma del mondo, per tramite della propria qualità mimetica. Se ne
porta il segno una scelta coraggiosa, quella di Biancofango, compagnia ormai
decennale che accoglie la domanda sul concetto di rappresentazione e
sull’appartenenza dei sentimenti esibiti, abissali, irredenti. Io non ho mani che mi
accarezzino il viso, citazione da una raccolta del poeta David Maria Turoldo e di una
sequenza fotogra�ca di Mario Giacomelli, è ora – non uno spettacolo ma – teatro nella
sua forma più intima, in anteprima al Teatro India per Romaeuropa Festival 2017 e al
debutto al Teatro Elfo Puccini di Milano.

C’è una domanda, urgente e densa, posta ai due attori che saranno in scena e che
presiede alla creazione artistica: quali parole appartenenti ai personaggi della storia
letteraria teatrale risuonano nella propria intimità umana? Aida Talliente e Andrea
Trapani scelgono, accolgono la domanda e la dispongono per la regia di Francesca
Macrì lungo la porosità della propria cute esistenziale: Santa Giovanna dei Macelli di
Brecht e Woyzeck di Büchner. L’a�nità elettiva è quasi all’inverso, perché avvertita non
senza i pericoli di rivelare una fragilità che saprebbe minare la riuscita della
rappresentazione; è un rischio infame quello di perdere l’attore dentro il personaggio
perché di esso a�erma una radice, è un’empatia frastornata che disperde gli atomi di
lucidità, sintetizzati dentro il contenitore fragile fatto in egual modo di violenza e di
debolezza.

Il dialogo che nasce, ora �tto ora rado, tra i due attori, produce una frattura sempre più
evidente tra le due entità, nello spazio che le luci perimetrali e gravi di Gianni

By Simone Nebbia  - 28 novembre 2017

http://www.teatroecritica.net/author/simone-nebbia/
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Ph. Piero Tauro

Staropoli  (qui intervistato) disegnano con l’ormai
acclarata qualità poetica, capaci di liberare la tragicità
di attore e personaggio in una contemporaneità
sorprendente. Ecco che allora il testo vivo per
evocazione non riesce a uscire di scena: ciò che risuona
in Woyzeck è detto per bocca di Andrea (Trapani), ciò
che appare di Giovanna è sull’espressione di Aida
(Talliente), vittime dei personaggi ma colpevoli di parole
ormai macchiate, sporcate dalla loro organica evidenza
di uomini e donne nell’alterità della rappresentazione.

Biancofango si conferma come una tra le realtà più sensibili allo sviluppo di un
linguaggio di attore che sia connaturato a una competenza drammaturgica; ma questa
vocazione già manifesta nell’intero percorso creativo, da Fragile Show e In punta di piedi
�no al più recente Porco Mondo, segna un cambiamento stilistico deciso, necessario:
una so�erenza dolente e  appuntita si mescola alle intenzioni registiche, rintracciando
familiarità spiccate (e spesso dichiarate) con il teatro di Danio Manfredini; alle assonanze
dolci si succedono dissonanze isterizzate, si rincorrono e si tolgono di volta in volta il
campo, che si tratti di parole strappate alle bocche o di musica, dolce o persuasiva, che
penetra �no ai più desolati angoli di una scena spoglia. Allo stesso modo lo spazio
dipinto da Macrì e Staropoli, abitato dal suono di Umberto Fiore, vira da luminosità
fredde a un calore vasto ma sospeso, seguendo le diramazioni indicate dai blocchi
testuali che gli attori o�rono e so�rono, di qua e di là dai personaggi. In un ambiente di
questa natura, ad un tempo dimesso e rivoltoso, violato e violento, il senso di suono e
parole nidi�ca nei corpi degli attori, i loro spasmi e i desideri, l’umanità delicata, priva
dell’arrendevole giudizio della decadenza.

Simone Nebbia

Teatro India, Romaeuropa Festival 2017

IO NON HO MANI CHE MI ACCAREZZINO IL VISO 
Drammaturgia Francesca Macrì, Andrea Trapani 
Regia Francesca Macrì 
Con Aida Talliente, Andrea Trapani 
Scene Teatro della Tosse 
Luci Gianni Staropoli 
Suono Umberto Fiore 
Collaborazione al progetto Aida Talliente 
Direzione tecnica Massimiliano Chinelli 
Produzione Teatro dell’Elfo, Fattore K, Fondazione Luzzati – Teatro della Tosse 
In collaborazione con Armunia, La Città del Teatro di Cascina, La Corte Ospitale, Teatri di

http://www.teatroecritica.net/2017/03/gianni-staropoli-nel-buio-costruire-la-luce/
http://www.teatroecritica.net/2010/06/molti-incontri-e-uno-scontro-lungo-la-siena-delle-voci-di-fonte/
http://www.teatroecritica.net/2016/03/dieci-anni-di-biancofango-allenarsi-a-rimanere-in-piedi/
http://www.teatroecritica.net/2012/05/porco-mondo-la-bestemmia-repressa-di-biancofango/
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Vetro, Twain Residenza di Spettacolo dal Vivo a Ladispoli

Gli articoli di Teatro e Critica, che sono frutto di un lavoro quotidiano di ricerca, scrittura
e discussione approfondita, sono gratuiti da 8 anni. 
Se ti piace ciò che leggi e lo trovi utile, che ne dici di sostenerci con un piccolo
contributo?  

Simone Nebbia

Critico teatrale, ha una formazione interamente letteraria. Animatore del quotidiano di informazione teatrale

onlinewww.teatroecritica.net, collabora con Radio Onda Rossa e ha fatto parte parte della redazione de I

"Quaderni del Teatro di Roma", periodico mensile diretto da Attilio Scarpellini. Nel 2013 è co-autore del volume

"Il declino del teatro di regia" (Editoria & Spettacolo, di Franco Cordelli, a cura di Andrea Cortellessa) e

collaboratore della rivista "Orlando" (Giulio Perrone Editore) diretta da Paolo Di Paolo. Ha collaborato con il

programma di "Rai Scuola Terza Pagina". Uscito a dicembre 2013 per l'editore Titivillus il volume "Teatro Studio

Krypton. Trent'anni di solitudine". Suoi testi sono apparsi su numerosi periodici e raccolte saggistiche. È,

quando può, un cantautore.

 

http://www.teatroecritica.net/author/simone-nebbia/
https://www.facebook.com/profile.php?id=100007356737645&fref=nf
https://twitter.com/simone_nebbia
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Biancofango, o dell’imperfezione del dirsi: Io non ho
mani che mi accarezzino il viso | Recensioni

“Etero-autobiografia”. Chi l’avrebbe detto che si sarebbe dovuti arrivare a ipotizzare un’espressione
monstre del genere? 
Eppure per distinguere lo sguardo dell’appena visto “Tu” di Olivier Meyrou da quello di “Io non ho mani
che mi accarezzino il viso” di Biancofango, entrambi andati in scena nell’ambito di Romaeuropa, non
trovo di meglio. 
Perché anche loro – gli attori Aida Talliente e Andrea Trapani – parlano di sé e della propria
interiorità, ma per farlo usano un personaggio della letteratura teatrale: la Santa Giovanna dei Macelli
di Brecht e il povero Woyzeck di Büchner, personaggi a cui più sentono di assomigliare, quasi come
chiave d’ingresso e lingua d’espressione. 
Si tratta quindi di autobiografia mediata, che non ha a che vedere brutalmente con i fatti della loro vita,
ma con il rapporto tra essi. Autobiografia per interposto personaggio, si potrebbe dire – un’operazione
novecentesca.

La scena è nera, un pianoforte verticale sul fondo, occasionalmente strimpellato da Trapani; al centro
una linea di tavoli, anch’essi neri, su cui sta una postazione audio per la produzione live di effetti,
affidata alla Talliente. Sulla destra, tutto a vista come il Teatro India invita a fare, c’è una batteria di
proiettori agli ioduri affiancata a uno specchio montato a un braccio rotante. Sull’americana di mezzo
tre neon e un altro tubo sul fondo, sopra un pannello nero, centrale.

Lo spettacolo – dal 21 novembre al 3 dicembre al teatro Elfo Puccini di Milano – si dipana come una
sorta di dialogo fra i due personaggi, Giovanna e Woyzeck, la cui libertà di dirsi è arginata solamente
dalla presenza dell’altro. Entrambi di volta in volta sbugiardati, messi in ridicolo, in crisi
dall’interlocutore, oppure lasciati liberi, faccia al pubblico, di citare, rielaborare, fuggire dalla trama dei
rispettivi testi.

La diversità, la ricerca della vicinanza con gli altri e di un senso di comunanza, la bellezza dell’esistente
“qui e ora”, Dio, la propria animalità insopprimibile e scomoda: questi sono i temi.

Gli strumenti: una recitazione tutta rivolta al pubblico, volutamente “fuori”, fatta per comunicare
immediatamente, che si avvale ora di cadenze ripetute, ora di ampi scarti di registro; le note del
pianoforte su un tema semplice; un lavoro di adattamento del testo che opera per estrazione di lacerti
(più di contenuto che letterali) e successiva rielaborazione, riadattamento alle necessità del dialogo e
dello scontro; effetti audio/luce aggressivi, elemento non secondario né puramente “tecnico” nel lavoro.

Il testo ne risulta non coeso, ma coerente negli scopi: doveva essere chiaro agli autori il contenuto, il
punto emotivo a cui mirare, se non altro nei “finalini” che chiudono sempre su una corda vibrante e ben
tesa le sezioni del lavoro. Un po’ meno lineare è l’arco di costruzione, la cui informalità suona al limite
dell’aforistico. Così anche la disposizione degli equilibri scenici risulta (volutamente?) imperfetta, e si

http://www.klpteatro.it/tucirque-autobiographique-olivier-pilet-recensione
https://romaeuropa.net/
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espone talvolta in momenti di ricercato pathos visivo, come la scena finale della nevicata sulla ribalta,
che copre un’estatica Talliente, ad altri meno fluidi, in cui il centro si perde, e la scena è in bonaccia,
priva di appigli. 
Una suggestione, un’ipotesi, magari tirata per i capelli: si accennava alla prepotenza quasi brutale degli
effetti-luce. Sembra quasi che essi facciano da ponte ideale tra la progettazione degli elementi
strutturali (che si è detta squilibrata) e un punto centrale nell’ambito del contenuto (e qui, in un’opera
incoesa, è possibile fare questa divisione, anzi essa si pone da sé). Questo punto centrale potrebbe
essere “l’esserci in parte”, l’essere mal riusciti, l’essere fuori della norma, perlopiù verso il basso,
l’essere alla ricerca di qualcos’altro (perlopiù verso l’alto) che, chi più chi meno, Giovanna e Woyzeck
esprimono…

Le luci che sfuggono a un comando netto potrebbero sembrare a tratti immagine di questi slittamenti,
reificazione tecnica di un contenuto? 
Le lampade agli ioduri metallici, ferocemente abbaglianti, hanno un’accensione imprecisa e traballante,
e una volta innescate passano per una suggestiva modulazione cromatica prima di raggiungere la
stabilità. Così i tubi a incandescenza e i neon, faticosamente dimmerabili, scoprono in fase di
accensione sfarfallamenti e imprevedibili fluttuazioni di intensità e colore. E ancora, lo specchio rotante
che riflette per palco e platea un raggio di proiettore, a mo’ di faro costiero, acceca lo spettatore, lo
costringe a chiudere gli occhi a intervalli, o a schermarsi con la mano, tagliuzzando così la scena in
frammenti diseguali per intensità, contenuto, e persino durata. 
Chissà insomma che tutto ciò non sia una declinazione della disobbediente nozione del “ciò che non
siamo, ciò che non vogliamo”, più realistica di una conclusiva autodefinizione del sé… Sprofondati,
un’altra volta, in pieno Novecento. 
O no?

Io non ho mani che mi accarezzino il viso 
Drammaturgia Francesca Macrì, Andrea Trapani 
Regia Francesca Macrì 
Con Aida Talliente, Andrea Trapani 
Collaborazione al progetto Aida Talliente 
Costruzione delle scene Teatro della Tosse 
Luci Gianni Staropoli 
Suono Umberto Fiore 
Direzione tecnica Massimiliano Chinelli 
Produzione Teatro dell’Elfo, Fattore K, Fondazione Luzzati – Teatro della Tosse 
In collaborazione con Armunia, La Città del Teatro di Cascina, La Corte Ospitale, Cie Twain Residenze,
Teatri di Vetro 
Foto © Andrea Trapani

durata: 65’ 
applausi del pubblico: 2’ 30’’

Visto a Roma, Teatro India, il 1° novembre 2017
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Babilonia Teatri. Quel che resta del Paradiso - Teatro e
Critica

Babilonia Teatri in scena a Romaeuropa Festival 2017 con Paradiso, terzo atto del loro itinerario
dantesco. Recensione

Più ci si allontana dalla visione di Paradiso di Babilonia Teatri, in scena all’inizio di novembre al Teatro
India di Roma per Romaeuropa festival 2017, e più si sente il bisogno di staccarsi dal risultato
scenico e di interrogarsi sull’intento del processo che ha portato la compagnia al terzo capitolo della
trilogia dopo Purgatorio e Inferno. 
Sarà infatti la capacità di rappresentare il nostro tempo, che a Babilonia Teatri è ampiamente
riconosciuta (qui Simone Nebbia sul Leone d’Argento ricevuto alla Biennale Teatro 2016), a restituirci
una messa in scena che fugge la classificazione etica ed estetica e ci aiuta a visualizzare la società
odierna, ricca di numerosi progetti artistici integrati tra uomini e donne di provenienze o condizioni
fisiche diverse, che risultano poi progetti eterodiretti di integrazione. È questo un tempo in cui il
migrante, il portatore di handicap, per un intento alto/artistico da attore rischia spesso di trasformarsi in
strumento per raggiungere un risultato, o comparire come target idoneo alla concessione di un
finanziamento. Un tempo dunque che non riesce ancora a creare una comunità, in cui il rischio di
incontrarsi davvero lo corrono in pochi. E Paradiso di Babilonia Teatri, invece, questo rischio sembra
correrlo; ma fatica molto a conquistare la sua forma spettacolare.

D’altronde Enrico Castellani è al terzo capitolo di una trilogia dedicata, in nuce, all’immaginario
dantesco, e sviluppatasi poi come lettura dei nosti giorni. Dopo Inferno, con gli attori non-attori del
Laboratorio-Scuola/Compagnia ZeroFavole e Purgatorio, in Paradiso Castellani condivide la scena
con Amer Ben Henia, Joice Dogbe, Josephine Ogechi Eiddhom, tre migranti ospiti di una comunità
per minori e provenienti da Togo, Nigeria e Tunisia, con Daniele Balocchi, affetto dalla sindrome di
Down, e con le musiche live di Marco Sciammarella, Claudio Damiano, Carlo Pensa, elementi di
Allegro Moderato, progetto musicale aperto al disagio mentale e fisico. Di “casuale”, parola chiave
che apre ogni storia e condizione dello spettacolo, sembra esserci davvero ben poco. D’altronde il
motivo dell’organico in scena è dichiarato dalla compagnia: «Un giorno ci siamo svegliati e ci siamo
accorti che a fianco alle nostre vite ne correvano delle altre. Correvano su binari paralleli, a pochi metri
da noi, ma era evidente che i nostri binari e i loro non si sarebbero mai incontrati. Abbiamo tirato il
freno a mano, inscenato un posto di blocco, piegato le rotaie con le mani, con le pietre e con la testa e
alla fine ci siamo scontrati».

È così che assistiamo in scena a una narrazione affidata, oltre che alla musica, al desiderio, all’idea
che agli interpreti resta di paradiso; una potente scena iniziale, durante la quale un’ossessiva
reiterazione di nascite – immediatamente cestinate come le infanzie dei protagonisti – coinvolge tutti gli

foto di Piero Tauro

foto di Piero Tauro

http://www.teatroecritica.net/2016/07/babilonia-teatri-generazione-dargento/
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attori, fa da fase prodromica a una creazione artistica che arriverà invece poi con minore intensità.
Perché lo spettacolo si affida poi totalmente alla presenza dei performer: alla ragazza nigeriana che
lascia ballare il proprio corpo come i nigeriani sanno fare, senza nulla aggiungere; alla ragazza del
Togo che canta sopra la traccia di Summertime, e a Hamer Ben Henia (Tunisia) che parla di fratelli e di
kalashnikov tatuati sulla testa, fino a scaricare quelle fantomatiche armi sul pubblico. Ma la presenza
scenica – seppur nella sua autentica, liberata, marginalità – non può bastare a giustificarne l’esito
artistico. Castellani si muove tra i giovani, come regista e attore in scena, fino al finale durante il quale
crocifigge letteralmente i ragazzi, scena che parte dalla provocazione ironica e scivola rapidamente
nella didascalia.

Resta la ricerca di un posto, l’azione che mira ad abitare la scena, d’altronde che cos’è il paradiso al
quale aspiriamo se non il posto che ognuno avrebbe voluto per la propria vita? Probabilmente, seppur
immaginato, proprio un posto è ciò che Babilonia Teatri riesce a offrire agli interpreti: sul palco
scoprono uno spazio di libertà che nemmeno l’infanzia aveva rappresentato. Resta forte, però, il dubbio
sulla relazione artistica che quel posto ha con il posto dello spettatore seduto a guardare. Oltre il
processo, al pubblico è concessa la sola osservazione della parte emersa del percorso. Paradiso
risulta così un atto artistico di risurrezione a metà, che concentra la propria forza nell’esserci, senza
riuscire a sublimare la propria idea nell’atto spettacolare.

Luca Lòtano
Teatro India di Roma – Romaeuropa Festival 2017

di Babilonia Teatri 
con Enrico Castellani, Daniele Balocchi, Amer Ben Henia, Joice Dogbe, Josephine Ogechi Eiddhom 
collaborazione artistica Stefano Masotti 
musiche Marco Sciammarella, Claudio Damiano, Carlo Pensa ( Allegro Moderato) 
luci\audio Babilonia Teatri\Luca Scotton 
direzione di scena Luca Scotton 
produzione Babilonia Teatri, La Piccionaia centro di produzione teatrale | 
coproduzione Mittelfest 
col sostegno di Fondazione Alta Mane Italia 
residenza artistica La Corte Ospitale, Orizzonti Festival 
un progetto di Babilonia Teatri e ZeroFavole 
scene Babilonia Teatri 
costumi Franca Piccoli

Gli articoli di Teatro e Critica, che sono frutto di un lavoro quotidiano di ricerca, scrittura e
discussione approfondita, sono gratuiti da 8 anni. 
Se ti piace ciò che leggi e lo trovi utile, che ne dici di sostenerci con un piccolo contributo?  

TAGS
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Babilonia Teatri. Quel che resta del Paradiso - Teatro e
Critica

Babilonia Teatri in scena a Romaeuropa Festival 2017 con Paradiso, terzo atto del loro itinerario
dantesco. Recensione

Più ci si allontana dalla visione di Paradiso di Babilonia Teatri, in scena all’inizio di novembre al Teatro
India di Roma per Romaeuropa festival 2017, e più si sente il bisogno di staccarsi dal risultato
scenico e di interrogarsi sull’intento del processo che ha portato la compagnia al terzo capitolo della
trilogia dopo Purgatorio e Inferno. 
Sarà infatti la capacità di rappresentare il nostro tempo, che a Babilonia Teatri è ampiamente
riconosciuta (qui Simone Nebbia sul Leone d’Argento ricevuto alla Biennale Teatro 2016), a restituirci
una messa in scena che fugge la classificazione etica ed estetica e ci aiuta a visualizzare la società
odierna, ricca di numerosi progetti artistici integrati tra uomini e donne di provenienze o condizioni
fisiche diverse, che risultano poi progetti eterodiretti di integrazione. È questo un tempo in cui il
migrante, il portatore di handicap, per un intento alto/artistico da attore rischia spesso di trasformarsi in
strumento per raggiungere un risultato, o comparire come target idoneo alla concessione di un
finanziamento. Un tempo dunque che non riesce ancora a creare una comunità, in cui il rischio di
incontrarsi davvero lo corrono in pochi. E Paradiso di Babilonia Teatri, invece, questo rischio sembra
correrlo; ma fatica molto a conquistare la sua forma spettacolare.

D’altronde Enrico Castellani è al terzo capitolo di una trilogia dedicata, in nuce, all’immaginario
dantesco, e sviluppatasi poi come lettura dei nosti giorni. Dopo Inferno, con gli attori non-attori del
Laboratorio-Scuola/Compagnia ZeroFavole e Purgatorio, in Paradiso Castellani condivide la scena
con Amer Ben Henia, Joice Dogbe, Josephine Ogechi Eiddhom, tre migranti ospiti di una comunità
per minori e provenienti da Togo, Nigeria e Tunisia, con Daniele Balocchi, affetto dalla sindrome di
Down, e con le musiche live di Marco Sciammarella, Claudio Damiano, Carlo Pensa, elementi di
Allegro Moderato, progetto musicale aperto al disagio mentale e fisico. Di “casuale”, parola chiave
che apre ogni storia e condizione dello spettacolo, sembra esserci davvero ben poco. D’altronde il
motivo dell’organico in scena è dichiarato dalla compagnia: «Un giorno ci siamo svegliati e ci siamo
accorti che a fianco alle nostre vite ne correvano delle altre. Correvano su binari paralleli, a pochi metri
da noi, ma era evidente che i nostri binari e i loro non si sarebbero mai incontrati. Abbiamo tirato il
freno a mano, inscenato un posto di blocco, piegato le rotaie con le mani, con le pietre e con la testa e
alla fine ci siamo scontrati».

È così che assistiamo in scena a una narrazione affidata, oltre che alla musica, al desiderio, all’idea
che agli interpreti resta di paradiso; una potente scena iniziale, durante la quale un’ossessiva
reiterazione di nascite – immediatamente cestinate come le infanzie dei protagonisti – coinvolge tutti gli
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attori, fa da fase prodromica a una creazione artistica che arriverà invece poi con minore intensità.
Perché lo spettacolo si affida poi totalmente alla presenza dei performer: alla ragazza nigeriana che
lascia ballare il proprio corpo come i nigeriani sanno fare, senza nulla aggiungere; alla ragazza del
Togo che canta sopra la traccia di Summertime, e a Hamer Ben Henia (Tunisia) che parla di fratelli e di
kalashnikov tatuati sulla testa, fino a scaricare quelle fantomatiche armi sul pubblico. Ma la presenza
scenica – seppur nella sua autentica, liberata, marginalità – non può bastare a giustificarne l’esito
artistico. Castellani si muove tra i giovani, come regista e attore in scena, fino al finale durante il quale
crocifigge letteralmente i ragazzi, scena che parte dalla provocazione ironica e scivola rapidamente
nella didascalia.

Resta la ricerca di un posto, l’azione che mira ad abitare la scena, d’altronde che cos’è il paradiso al
quale aspiriamo se non il posto che ognuno avrebbe voluto per la propria vita? Probabilmente, seppur
immaginato, proprio un posto è ciò che Babilonia Teatri riesce a offrire agli interpreti: sul palco
scoprono uno spazio di libertà che nemmeno l’infanzia aveva rappresentato. Resta forte, però, il dubbio
sulla relazione artistica che quel posto ha con il posto dello spettatore seduto a guardare. Oltre il
processo, al pubblico è concessa la sola osservazione della parte emersa del percorso. Paradiso
risulta così un atto artistico di risurrezione a metà, che concentra la propria forza nell’esserci, senza
riuscire a sublimare la propria idea nell’atto spettacolare.

Luca Lòtano
Teatro India di Roma – Romaeuropa Festival 2017

di Babilonia Teatri 
con Enrico Castellani, Daniele Balocchi, Amer Ben Henia, Joice Dogbe, Josephine Ogechi Eiddhom 
collaborazione artistica Stefano Masotti 
musiche Marco Sciammarella, Claudio Damiano, Carlo Pensa ( Allegro Moderato) 
luci\audio Babilonia Teatri\Luca Scotton 
direzione di scena Luca Scotton 
produzione Babilonia Teatri, La Piccionaia centro di produzione teatrale | 
coproduzione Mittelfest 
col sostegno di Fondazione Alta Mane Italia 
residenza artistica La Corte Ospitale, Orizzonti Festival 
un progetto di Babilonia Teatri e ZeroFavole 
scene Babilonia Teatri 
costumi Franca Piccoli

Gli articoli di Teatro e Critica, che sono frutto di un lavoro quotidiano di ricerca, scrittura e
discussione approfondita, sono gratuiti da 8 anni. 
Se ti piace ciò che leggi e lo trovi utile, che ne dici di sostenerci con un piccolo contributo?  
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Il corpo delle donne / Unwanted / Romaeuropa Festival /
Danza | Persinsala Teatro

Cous Cous Klan
Al Teatro India di Roma, per il Romaeuropa Festival, è andato in scena Unwanted, perfomance di
Dorothée Munyaneza sull’ecatombe e il dolore delle donne ruandesi. 

Messo al bando dalle Convenzioni di Ginevra solo nel XX secolo, lo stupro di guerra venne codificato
per la prima volta al tempo della Secessione americana, all’interno dei General Orders, con l’esplicito
divieto di violenza sessuale sulla popolazione civile e una menzione significativa alla salvaguardia del
focolare domestico, dunque, alla protezione dell’onore dei padri e dei maschi e non delle vittime
designate di quello che sarebbe errato interpretare esclusivamente quale crimine di genere, nonostante
la stragrande maggioranza sia da sempre (stata) femminile.

Già Jean-Jacques Rousseau premeva per la protezione dei civili in guerra, ma quello dei crimini
sessuali rappresenta uno studio specifico e complesso del contemporaneo diritto internazionale penale
e umanitario e, nei suoi confronti, il cosiddetto Occidente ha spesso mostrato poca sensibilità e molto
timore, come se si sentisse minacciato dal rischio di veder smascherata la propria presunta superiorità
rispetto al resto del mondo.

Concetto tra i più indicativi dello stato di salute di una cultura, se non proprio di una civiltà, per la
quantità e la qualità con cui tanti episodi di stupri e violenza sono stati mal raccontati dalla e nella
storia, esso rappresenta anche per il nostro «benedetto assurdo belpaese» (Cirano, Francesco
Guccini) una spia di quanto i nostri valori siano intrisi di atavica e pericolosa ipocrisia.

La casistica (degli episodi) è troppo ampia per essere citata esaustivamente, ci limiteremo a ricordarne
due. Il primo, da annoverare tra quelli mascherati da fatti eroici, è il celebre Ratto delle Sabine, atto che
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i libri di storia continuano a esaltare quale momento fondativo di una città, Roma, che avrebbe
dominato il mondo e il cui mito classico, ancora oggi, viene preso a esempio da sedicenti insegnanti ed
educatori incapaci di andare oltre l’arida perpetuazione di programmi scolastici insensati nella loro
rigida disumanità; il secondo, ascrivibile tra quelli stranamente dimenticati, ce lo ricorda
magnificamente la nostra Valeria Palumbo nell’articolo La Caporetto delle donne: il dramma taciuto
degli stupri e dei «figli della guerra».

Tuttavia, se il tema degli stupri di guerra non è solamente rilevatore di quanto modelli e ideali bigotti
possano essere dannosi se non sostenuti da un adeguato e conseguente modello didattico e
pedagogico, tantomeno esso potrà essere ridotto ad argomento di disputa teorica. La sua
fenomenologia in pieno XXI secolo è, infatti, in continua evoluzione e la sua funzione sembra essere
profondamente cambiata: lo stupro e l’abuso sessuale non costituiscono più uno scontato prodotto
della guerra, un elemento connaturato e conseguente al conflitto nei termini di meritata ricompensa per
le truppe (come le nefaste marocchinate perpetuate dai goumier francesi in Italia nella seconda guerra
mondiale), o di scherno dei vincitori sui vinti, perché in essi si disvela una strategia militare utilizzata
deliberatamente in maniera strutturale e non accidentale, una vera e propria weapon of war («durante
la guerra, la violenza è utilizzata come un’arma, eppure rimane un crimine di cui si parla appena»,
citazioni in corsivo da Dorothée Munyaneza).

La violenza sistematica dei militari sulle popolazioni – che, come detto, nella quasi totalità dei casi
agisce sulla sua parte femminile – non volge più (almeno non esclusivamente) a ottenere un effetto
animale o psicologico, ad alzare il morale delle proprie truppe e abbassare quello dei nemici (famoso il
caso delle Comfort women di Nanking della seconda guerra mondiale), quanto al raggiungimento di
precisi obiettivi strategici per lo più assimilabili al controllo sociale (attraverso l’intimidazione delle
popolazioni locali costrette ad abbandonare i territori occupati) e alla pulizia etnica, una pratica che,
sulla scorta del darwinismo sociale progressista della Belle Époque, rappresenta un modello di igiene
estetico tutt’oggi duro a estinguersi e che, con la guerra in Bosnia ed Erzegovina del 1992, ha assunto
caratteri ancora più drammaticamente sopraffini. Si è passati, infatti, dall’evitare che vite nate sbagliate
potessero inficiare la naturale selezione della razza al segnare in maniera indelebile una comunità, al
seminare il grembo di donne spesso impossibilitate ad abortire (perché vietato dalla legge o povere) e,
dunque, costrette a generare i figli del nemico e a perpetuare l’etnia patriarcale del violentatore.

Da questo spaventoso – e non completo – impianto (dis)umanitario prende le mosse Unwanted della
cosmopolita Dorothée Munyaneza, artista nata in Ruanda, oggi cittadina britannica e residente in
Francia, la cui intenzione drammaturgica e coreografica riguarda «la questione del corpo femminile
come campo di guerra, invaso sessualmente e con violenza dagli uomini quando vengono invasi
territori» e ricorda come tutto ciò continui ad accadere «attualmente nella Repubblica Democratica del
Congo, in Siria, in Ciad […] in Rwanda durante il genocidio dei Tutsi e ancora nell’ex Jugoslavia. Si
tratta di realtà taciute, ancora tabù, soprattutto se legate a bambini discendenti da violentatori e dalle
loro vittime».

Unwanted si focalizza sulla vicenda del genocidio del Ruanda del 1994, quando centinaia di migliaia di
donne e ragazze subirono inaudite forme di violenza sessuale da parte della Interahamwe (la milizia
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Hutu). Un contesto lancinante, in cui lo stupro divenne regola e la sua assenza eccezione, al punto
che, nel 1998, il Tribunale Penale Internazionale per il Ruanda associò, per la prima volta nella storia,
lo stupro di guerra al genocidio, sancendo esplicitamente che «the rape of Tutsi women was systematic
and was perpetrated against all Tutsi women and solely against them […] constitute the factual
elements of the crime of genocide» (The Prosecutor v. Jean-Paul Akayesu).

A muovere la Munyaneza è allora una sensibilità espressiva diffusa e urgente (già riscontrata, per
esempio, nella messa in scena di un testo di Matei Vişniec a TeatRomania nel 2014, Del sesso della
donna come campo di battaglia nella guerra di Bosnia). Frammenti autentici, intrisi di una
sofferenza dilaniante ma non senza fine, caratterizzano infatti una drammaturgia che affonda le proprie
radici nella biografia della stessa artista, miracolosamente scappata al genocidio e dal Ruanda a soli
12 anni. Unwanted evoca e trasforma una ferita che non ha risparmiato tante donne meno fortunate di
lei, donne respinte e mutilate nel corpo e nello spirito; donne che Dorothée Munyaneza ha incontrato,
riuscendo a parlare anche con i rispettivi figli («oggi sono giovani adulti di età compresa tra i 22 e i 23
anni»), e di cui ha registrato le testimonianze per dare forma e sostanza a questo allestimento.

La distruzione della personalità di vittime devastate da sensi di colpa e autodisprezzo, la
marginalizzazione dello stigma sociale (le donne non erano più sposabili, venivano abbandonate dai
mariti e criticate dalle famiglie), le gravidanze di bambini mai desiderati, la diffusione massiccia di
malattie veneree costituiscono l’incipit drammaturgico di Unwanted, che parte dalla psicologia delle
stesse donne (con la sovrapposizione, in momenti dall’alto tasso emotivo, delle registrazioni in lingua
Kinyarwanda e della traduzione live in inglese e francese della Munyaneza) e giunge alla concretezza
del loro dolore, così esondando il piano squisitamente narrativo attraverso la contaminazione di
splendidi inserti musicali/cantati e toccanti momenti di danze scomposte, e, infine, chiudendosi
canonicamente in una ringkomposition, unica ed efficace – nella sua prevedibilità – concessione a un
finale consolatorio.

Il pianeta è ormai solcato da una never ending war chiamata peacekeeping e le donne del Ruanda
stanno «come d’autunno sugli alberi le foglie» (Soldati, Giuseppe Ungaretti); la Munyaneza fa allora
della propria voce un canto straziante che la meravigliosa stratificazione dal vivo delle mille intonazioni
della sua compagna di palcoscenico, Holland Andrew, non lascia mai solo, mentre del suo corpo, una
massa critica del dolore, la musica di Alain Mahé «trasforma ogni minimo particolare in violenti torrenti
[…] per precedere e prolungare il gesto e per consentire allo spettatore di ascoltare e respirare ciò che
viene detto. Di vivere insieme, nel buio così come nella luce».

La Munyaneza utilizza «la danza, la musica, la poesia, la pittura, la canzone» per «trasformare e
trasmettere queste voci, queste testimonianze; portarle attraverso il […] corpo al pubblico» e «non
rimanere ai margini del nostro mondo», componendo un allestimento che, pur privo di sperimentalismo,
risulta assolutamente efficace nel veicolare «una questione molto importante: come artista non […]
essere indifferente a ciò che succede nel mondo, sia nelle zone […] più vicine che in quelle […] più
lontane» .

Unwanted reitera, in uno sviluppo lineare e progressivo, l’intreccio di due polarità attorno alle quali
ruota la messa in scena: la prima è relativa alla singolarità dei quadri che la Munyaneza compone
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quasi ossessivamente secondo il medesimo schema, procedendo da una iniziale situazione descrittiva
(dell’esperienza) di caos calmo a ripetuti climax bruscamente interrotti, momenti in cui danza, musica e
performance diventano un’assordante ensemble emotivo; la seconda polarità è quella della
successione di quegli stessi quadri all’interno di un opposto, più grande e generale anticlimax, un
vertiginoso scioglimento delle emozioni che porta Unwanted dall’immensa e attuale tragedia della vita
quotidiana delle donne ruandesi alla speranza di un futuro migliore. Un futuro annunciato nel finale e
che oggi, per il Ruanda, nel 2008 primo paese al mondo con un parlamento a maggioranza femminile,
non sembra essere del tutto una chimera, nonostante il livello di democrazia rimanga sotto i livelli di
guardia, soprattutto nelle comunità rurali.

Nessun manierismo di facciata, nessuna stucchevole ridondanza, nessun senso di fastidiosa forzatura
o noiosa ovvietà viene consegnato a un pubblico che pure sarebbe ormai avvezzo a consumare scene
di bestialità senza fascia protetta. E se, per un verso, nulla inficia la collocazione degli spettatori alla
giusta distanza (tra straniamento e immedesimazione, tra lucida commozione e compartecipazione a
un dolore che affligge un’intera generazione di questo piccolo Paese nel cuore dell’Africa), per l’altro,
sconcerta la delicatezza con cui Munyaneza, assistita da Andrew e Mahé, abita un palco scarno ed
essenziale, reso espressionista dalle variazioni cromatiche sui toni caldi di Christian Dubet. Senza
patire un complessivo e latente didascalismo, Unwanted è una performance notevole, esaltata da una
scenografia chiaroscurale e impreziosita da alcune (poche) soluzioni più raffinate, dalla carta quale
metafora della relazione estorta tra madri e figli alla vestizione finale di Andrew, bell’auspicio per una
nuova allenza.

Potente e adamantino alla comprensione dello spettatore, Unwanted non dimentica o teme di
sconvolgerlo e, nell’essere apocalittico, si offre maieutico collocando una storia (particolare) all’interno
di una visione artistica (generale). Munyaneza dona al racconto le vesti di una poesia (in prosa),
declama parole crude senza rime, espone eventi reali quali sono avvenuti e riesce, paradossalmente, a
provocare la memoria e a sperare di poter agire nel futuro affinché non debba più accadere, così
trasfigurando la storia (del Ruanda) nella lirica (del teatro). Unwanted, nella sua restituzione ibrida e
splendidamente ambivalente, dionisiaca e catartica nell’immedesimazione coreografica, apollinea e
riflessiva nella sua straniante frontalità verbale, compone allora un vero e proprio mythos ed elude tutti i
rischi del moralismo e del soggettivismo del teatro-documentario, cui pure a tratti si espone nella
misura in cui ne sfiora la dimensione scenica con eccessivo coinvolgimento patetico. Quello che
Munyaneza propone è uno spettacolo manicheo, in cui è palese chi siano le vittime e chi i carnefici e,
con Unwanted, realizza un affresco paradigmatico (della violenza sulle donne) in cui si riflette ciò che
viene narrato (le vittime in Ruanda).

I lettori ci perdoneranno la lunga dissertazione con cui abbiamo provato a motivare il nostro deciso
plauso a Unwanted e al modo in cui Dorothée Munyaneza, ribaltando la celebre tesi di Theodor
Adorno («scrivere una poesia dopo Auschwitz è un atto di barbarie»), ha saputo interpretare il teatro
come rifrazione della propria società.

Unwanted, ricordandoci come la guerra sia un’assoluta -anche se spesso lucida – follia (giudizio che
sentivamo già nostro), è allora la bella testimonianza di un teatro che ha perso la propria serenità e
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che, nonostante tutto, continua testardamente – ed efficacemente – a farsi carico di una funzione
critica della società e dei suoi sciagurati orrori.

Lo spettacolo è andato in scena all’interno del Romaeuropa Festival 2017 
Teatro India 
11 e 12 novembre 2017 
ore 21, ore 17

Unwanted 
ideazione, coreografia Dorothée Munyaneza 
con Holland Andrews, Alain Mahé, Dorothée Munyaneza 
consulenza artistica Faustin Linyekula 
ideazione scene Vincent Gadras 
artista della plastica Bruce Clarke 
ideazione luci Christian Dubet 
musica Holland Andrews, Alain Mahé, Dorothée Munyaneza 
ideazione costumi Stéphanie Coudert 
direzione tecnica Marion Piry 
produzione, amministrazione, diffusione Emmanuel Magis/Anahi 
produzione Compagnie Kadidi, Anahi 
coproduzione Festival d’Avignon, Théâtre de Nîmes – scène conventionnée pour la danse
contemporaine, Le Liberté – Scène Nationale de Toulon, Pôle Arts de la scène – Friche la Belle de
Mai, La Chartreuse de Villeneuve-lez-Avignon – Centre national des écritures du spectacle, Musée
de la Danse – Rennes, Théâtre Garonne – scène européenne – Toulouse, MCB Maison de la
Culture de Bourges Scène nationale, Bois de l’Aune – Aix en Provence, BIT Teatergarasjen-Bergen,
Pôle Sud – Centre de développement chorégraphique de Strasbourg, L’échangeur CDC Hauts de
France, Escales danse en Val d’Oise, Théâtre de St Quentin-en-Yvelines, Scène nationale, Théâtre
du fil de l’eau – ville de Pantin, Théâtre Forum Meyrin, Genève, Tanz im August/HAU Hebbel am
Ufer, Berlin, Festival d’Automne à Paris 
sostegno a DRAC PACA – ministère de la Culture et de la Communication, Région PACA and
ARCADI, Fonds de dotation du Quartz – Brest, Creative Exchange Lab of Portland Institute for
Contemporary Art, Africa Contemporary Arts Consortium/USA, and Baryshnikov Arts Center, New
York, NY, ICRC – International Committee of the Red Cross, Fonds SACD stage music e Fonds
SACD Theatre, Fonds Transfabrik – Franco-German fund for performing arts, ADAMI
con l’aiuto di Montevideo – Marseille 
la Compagnie Kadidi riceve regolarmente il supporto dell’Institut Français per le tournée
internazionali
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Racconti corporei al Romaeuropa Festival: su
“Influenza” e “Unwanted”

ILENA AMBROSIO | Il corpo sa tutto s’intitola una splendida raccolta di racconti di Banana Yoshimoto:
percorsi di dolore e guarigione nei quali il carnale s’intreccia con lo spirituale, portandolo all’esterno,
divenendo un tutt’uno con esso.

Corpo che si fa racconto del dentro ma anche del dietro, del passato. Un intreccio drammaturgico cui,
nell’ambito di Romaeuropa avevamo già assistito con lo straordinario lavoro di Pilet e Meyrou e che
pare riproposi, seppur in modalità estremamente differenti, con Influenza di Floor Robert/inQuanto
teatro e Unwanted di Dorothée Munyaneza.

Mondi lontani anni luce quelli dei due lavori eppure accomunati dalla volontà di raccontare storie,
ricordi e di farlo attraverso la materialità della scena e del corpo.

Storia personale per Influenza. Come ciò che abbiamo vissuto in passato influenza il nostro presente?
Quali sono i segni esterni delle cose che non ci sono più ma che continuiamo a portarci dentro?

Una scena vuota e dei palloncini a elio verdi accolgono l’interprete; abitino rosso da bimbetta, mani
sporche di terra e capelli raccolti in una treccia. L’incipit è fortemente lirico: un canto olandese,
racconto di un ricordo d’infanzia, di una capanna in una foresta, di solitudine… Come in un pendolo di
Newton la memoria fa da input a ciò che accadrà sulla scena. La Robert si muove con grazia, eterea
quasi fosse uscita da quel racconto o da un sogno i confini del quale si spostano delimitati dai
palloncini verdi, protagonisti insieme all’interprete, della scena.

E, come in un sogno, appaiono personaggi surreali da mondo di Oz: un uomo-cespuglio – il danzatore
Francesco Michele Laterza –, una capanna camminante fatta di giornali – l’attore Giacomo Bogani.
Entità che fanno da ulteriore stimolo all’azione; il corpo della protagonista reagisce a esse, vi
interagisce con la danza, con smorfie da bambina, con movimenti replicati, con gesti d’affetto.

Così, in questo susseguirsi di immagini oniriche, Floor Robert ha costruito un lavoro del quale si
percepisce certamente la nostalgia ma che fatica a seguire un sostanziale filo drammaturgico, la cui
levità diventa a tratti inconsistenza, risultando, così, inefficace nel suscitare una pregnante e
persistente emozione nello spettatore.

Decisamente diverso il lavoro di Dorothée Munyaneza. In una sorta di documentario le voci di donne
sopravvissute al genocidio contro i Tutsi in Rwanda testimoniano delle violenze sessuali subite, delle
malattie contratte, dei bambini messi al mondo ma, per tutta la vita, quasi odiati poiché insopportabile
promemoria di uno straziante passato. Il racconto non è autobiografico eppure la Munyaneza lo porta
in scena accogliendolo con il proprio corpo e la propria voce.

In un ampio spazio movimentato da schizofrenici giochi di luce gli elementi si compongono in un tutto
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stratificato ma compatto del quale la potenza e l’immediatezza espressiva sono i tratti fondamentali.
Una forza irruenta, disarmante, violenta quanto quella dei soldati stupratori che hanno devastato, come
un campo di battaglia, i corpi delle loro vittime. Quelle storie raccontate dalla voce delle stesse donne,
sono prese in carico dalla scena, dal corpo della protagonista i gesti della quale paiono evocare, più
che la violenza fisica, lo strazio interiore da essa generato; dalla camaleontica voce di Holland
Andrews, capace di modulazioni ed effetti talmente sorprendenti da sembrare artificiali; ancora, dalle
composizioni di Alain Mahé creatrici dell’atmosfera tumultuosa nella quale si inserisce quel tutto.

Anche qui vige una struttura frammentaria ma coerente con l’intento drammaturgico di restituire un
senso ben preciso: la disgregazione cui la vita di una donna stuprata è per sempre condannata. Quella
disgregazione la Munyaneza la racconta con il suo stesso corpo; è con il corpo, con la voce che la
condanna facendo arrivare in maniera limpidamente e sconvolgentemente diretta il messaggio allo
spettatore.

C’è un elemento che gioca un ruolo fondamentale nell’articolata costruzione di un lavoro artistico ed è
l’orizzonte d’attesa con il quale il pubblico si accosta a esso. Il soddisfare o meno quell’orizzonte è
certamente metro di valutazione dell’efficacia finale, soprattutto quando ciò che si vuole mettere in
scena è l’umano e il suo complesso di dinamiche emozionali. Sembra proprio questo il punto di scarto
fondamentale tra il lavoro di Floor Robert e quello della Munyaneza: dove l’uno resta chiuso
nell’interpretazione dell’autrice tanto da non rendersi accessibile, l’altro si apre per spiegare, quasi
urlare, il proprio senso. Strade percorse con il corpo, con la materialità del gesto eppure conducenti a
esiti diversi confermando, a parere di chi scrive, che l’arte che si propone di dire e lasciare impresso il
proprio messaggio non può e non deve essere autoreferenziale.

Influenza
Di inQuanto teatro 
Ideazione, Coreografia Floor Robert 
Con Floor Robert, Giacomo Bogani, Francesco Michele Laterza 
Musiche Manuele Atzeni 
Tecnica Monica Bosso 
Maschera Eva Sgrò 
Organizzazione, Comunicazione Julia Lomuto

Romaeuropa Festival 2017 
MACRO Testaccio – La Pelanda 
3 novembre

Unwanted
Ideazione, Coreografia Dorothée Munyaneza 
Con Holland Andrews, Alain Mahé, Dorothée Munyaneza 
Consulenza artistica Faustin Linyekula 
Ideazione scene Vincent Gadras 
Artista della plastica Bruce Clarke 
Ideazione luci Christian Dubet 



14/12/2017 Racconti corporei al Romaeuropa Festival: su “Influenza” e “Unwanted”

https://paneacquaculture.net/2017/11/20/racconti-corporei-al-romaeuropa-festival-su-influenza-e-unwanted/ 3/3

Musica Holland Andrews, Alain Mahé, Dorothée Munyaneza 
Ideazione costumi Stéphanie Coudert 
Direzione tecnica Marion Piry 
Produzione, Amministrazione, 
Diffusione Emmanuel Magis/Anahi 
Produzione Compagnie Kadidi, Anahi

Romaeuropa Festival 2017 
Teatro India 
12 novembre
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Roberto Herlitzka e il suo De Rerum Natura al Teatro
Vittoria

Ad accompagnare Herlitza sul palco c’era l’Orchestra Sinfonica Abruzzese, diretta da Enrico
Marocchini. Quattro sono stati i brani composti appositamente e ispirati ai versi di Lucrezio. Herlitza
afferma in un’intervista: “Non conoscerò le musiche fino al giorno in cui andremo in scena.”, e si crea in
scena un bel dialogo tra i versi e le musiche, che sono le seguenti:Nouvelles errance composta da Ivan
Vandor, Prima quell’ira di Lamberto Macchi, L’umano senso di Matteo D’amico, Le cose illuminan le
cose di Enrico Marocchini. Le sonorità ampie hanno aiutato molto un testo complesso che costringe lo
spettatore a un continuo sforzo di comprensione. L’italiano è arcaico, Herlitzka fa poche pause per
permettere allo spettatore di saltare da un significato all’altro, eppure la sua voce incanta, e i pochi
gesti delle mani creano un livello si sensibilità che guida il pubblico in quella valanga di sensazioni che
è il De Rerum Natura. Lo spettacolo è una coproduzione di Romaeuropa Festival, Nuova Consonanza
e Istituzione Sinfonica Abbruzzese, e conferma la volontà di Romaeuropa di riconoscere anche
linguaggi datati, oltre a quelli nuovi e nuovissimi delle produzioni non convenzionali di cui si pregia. La
lettura di Herlitzka infatti è un percorso che richiede grande concentrazione, e lui stesso in una
introduzione al lavoro afferma rivolgendosi al pubblico: “Vi auguro un buon e coraggioso ascolto.”



 
 
 
 
 
 
 
 

Julien Gosselin - SVPLMC 
Les Particules élémentaires 
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Julien Gosselin porta in teatro il congedo
all’uomo di Michel Houellebecq

 

Presentato nell’ambito di Romaeuropa Festival al Teatro Vascello,

abbiamo visto lo spettacolo del giovane regista francese Julien

Gosselin tratto dal romanzo di Michel Houellebecq  Les particules

élémentaires. Recensione

Era l’8 luglio 2013 quando il regista Julien Gosselin
presentava al Festival d’Avignon il primo adattamento
teatrale “made in France” del best-seller Le particelle
elementari di Michel Houellebecq. Mentre diversi artisti
stranieri già si erano confrontati con la controversa
complessità della letteratura di Houellebecq – i cui testi
sono tradotti in italiano da Bompiani e da La nave di
Teseo – e con la sua messa in scena, in Francia nessun
tentativo era ancora stato fatto. C’è, in questa breve
cronaca, il segnale del rinnovarsi di un rapporto, tra

teatro e narrativa contemporanea, che in Francia presenta delle dinamiche di
funzionamento molto diverse rispetto a quelle italiane. Sembrerebbe infatti che, oltralpe,
la cultura letteraria e quella teatrale siano due istituzioni non solo a sé stanti, ma anche
non direttamente interdipendenti; se l’osmosi è inferiore rispetto a quanto accade da noi,
è anche perché entrambe si confrontano innanzitutto con la propria, istituzionalizzata e
solidissima, tradizione. Il teatro, nei suoi rapporti col mondo letterario, ha in Francia un
accesso molto spesso �ltrato dall’inevitabile mediazione della storia, che solamente
molto coraggio e molta lungimiranza possono momentaneamente mettere da parte per
liberare il campo e poter guardare oltre il teatro, e oltre la letteratura, con strumenti
nuovi. E Julien Gosselin, dal canto suo, sembrerebbe scegliere questa modalità dalla
allure giacobina.

Sensibile al peso dell’assenza del romanzo di
Houellebecq dai palcoscenici francesi, il regista
originario del nord della Francia decide di prendere in
mano la questione e di risolvere in una creazione-�ume
di quattro ore, a dir poco scorrevolissime, la mancanza
di un testo che, radiografando la società
contemporanea attraverso uno sguardo falsamente
reazionario, crudamente ne svela stoiche debolezze,
cinismo, ingenuità e l’autodistruzione come carattere

By Gaia Clotilde Chernetich  - 5 dicembre 2017

http://www.teatroecritica.net/author/gaia-clotilde-chernetich/


15/12/2017 Julien Gosselin porta in teatro il congedo all'uomo di Michel Houellebecq

http://www.teatroecritica.net/2017/12/julien-gosselin-porta-in-teatro-il-congedo-alluomo-di-michel-houellebecq/ 2/5

foto di Simon Gosselin

primario dell’agire collettivo. De�nito come un vero e
proprio coup d’éclat tanto dal pubblico quanto dalla critica internazionale, a
Romaeuropa Festival 2017 dobbiamo il merito di averci permesso di recuperare la
visione di questa produzione che è uno dei tanti tasselli che compongono l’attualità di
quella scena europea che spesso qui sentiamo lontana, se non altro perché – sovente –
al di fuori di alcuni festival, spesso siamo costretti a coniugare alta spettatorialità e
turismo low-cost per poter restare mediamente aggiornati sull’attualità teatrale.

In Les particules élémentaires, Gosselin ci immerge
nella lucida critica che lo scrittore francese opera sulle
generazioni che vivono a cavallo dei decenni cosiddetti
“della liberazione sessuale” dando corpo e rendendo
tridimensionali personaggi che già sulle pagine del libro
hanno, ciascuno, qualcosa di perturbante. La sessualità
è, repressa oppure ostentata, la soglia che separa le
esistenze di due fratellastri, Bruno e Michel: uno morirà
in una clinica psichiatrica, dominato da ingordigia
sessuale, l’altro, incapace di amare, morirà suicida. Ciò

cui assistiamo è la narrazione delle estreme possibili conseguenze di esistenze
particolarmente sensibili che hanno visto la luce nei decenni successivi al boom.
Dunque assistiamo allo spostamento degli equilibri, da una schiavitù a un’altra, da una
precarietà a un’altra: in mezzo vi resiste un’umanità in perpetuo hang-over, decadente,
degli uomini e delle donne “qui  hallucinent” (“che allucinano”, in francese il verbo
halluciner  è  transitivo), nella quale ci ritroviamo spietatamente ritratti. Quello che lo
spettacolo rappresenta è l’ultimo tratto della curva discendente di un’umanità agitata,
ma spenta, vinta, pronta a estinguersi perché solo nella volontaria estinzione della
specie è possibile rintracciare la via della salvezza. Nella scrittura di Michel Houellebecq
c’è dunque, innanzitutto, la rabbia per il fallimento dell’uomo e, di conseguenza, una
lucida analisi della caparbietà della sua arroganza che, nonostante tutto, trova una
strada per continuare a mantenere in vita l’idea stessa di una possibile forma di
esistenza. Tuttavia, nello spettacolo come nel testo, vi è pure il passo successivo, se
possibile ancora più violento: una feroce misantropia che è anche la ragione stessa della
possibilità di una rinascita; in questo il regista e lo scrittore si sovrappongono, specie nel
modo in cui dipingono sia la zuccherosa indulgenza che l’uomo nutre verso di sé (una
dolcezza priva di qualsiasi proposito) e immediatamente dopo, il gusto stucchevole che
l’accompagna. Così si arriva al termine dello spettacolo, quando la dedica all’uomo di
Gosselin si fa esplicita, e ci commuoviamo davanti a parole che ci ricordano le altezze
che ci è lecito toccare, ma anche sentiamo la profondità oscura del bassofondo da cui le
osserviamo.

Davanti alla genialità di questa postura teatrale e letteraria, sciogliamo qualsiasi nodo
emotivo in un riconoscimento che con l’incedere delle quattro ore si fa via via più pieno.
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foto di Simon Gosselin

foto di Simon Gosselin

Gosselin fa parte di una generazione che,
cronologicamente, ha iniziato a percepire il mondo a
partire dalla caduta del muro di Berlino in poi. E proprio
questa è la distanza che grava sullo sguardo delle
generazioni successive a quella dei movimenti, e che
sancisce un’accusa pesantissima a un passato recente
(ancora così recente che quasi sembra impossibile da
rendere passato) che ha lasciato implodere le proprie
energie, che non ha saputo proteggere i propri �gli e
che li vede soccombere, oggi, sotto la nemesi delle
stesse forze contro cui ha combattuto, e dalle quali aveva creduto di essersi emancipata.
Eppure, come dice il testo stesso, non vi è rancore: «Pourtant, nous ne méprisons pas
ces hommes/Nous savons ce que nous devons à leurs rêves/Nous savons que nous ne
serions rien sans l’entrelacement de douleur et de joie qui a constitué leur histoire».
(trad. “Eppure, non biasimiamo questi uomini / Sappiamo cosa dobbiamo ai loro sogni /
Sappiamo che non saremmo niente senza l’intreccio di dolore e gioia che ha costituito la
loro storia”).

In scena al Teatro Vascello, il palco è allestito privo di
quinte, con una pedana a ferro di cavallo attorno al
centro. Gli attori in scena cantano, suonano, portano
senza cedere a cali di tensione un testo complesso. I
loro corpi sono liberi, duttili, i personaggi si
sovrappongono eppure restano distinti, profondamente
caratterizzati. La multimedialità e la multisensorialità
dello spettacolo – fatte di suoni, video, testo, odori e
texture diverse scena dopo scena – non sono solo
strumenti attraverso cui Gosselin aggiorna un discorso

che, di solito, tiene i classici del teatro a riferimento della propria creazione. In quanto
�glio della cultura francese, nella teatrogra�a ancora tutta in �eri di Gosselin è già
presente, comunque, un rapporto speciale con la tradizione; Gosselin esercita un deciso
cambio di rotta, il suo primo spettacolo è su un testo di Fausto Paravidino, Gênes 01: il
suo teatro si prende cura del tempo presente, e non (solo) della sua storia.

Nella pagina web della compagnia Si vous pouviez lécher mon coeur, fondata insieme
a Guillaume Bachelé, Antoine Ferron, Noémie Gantier, Alexandre Lecroc, Victoria
Quesnel e Tiphaine Ra�er al termine della formazione presso la scuola di arte
drammatica di Lille (EPSAD), il regista scrive ciò che pensa del rapporto tra il romanzo e
lo spettacolo riferendosi all’assenza di Houellebecq dalle scene francesi: “Non desidero
riparare a questa ingiustizia, Houellebecq non ha bisogno di noi”. Eppure noi crediamo
che il teatro abbia bisogno di più autori come lui, capaci di restituire forza al presente
senza il bisogno di posizionarsi in relazione al passato. Concordiamo con le parole di

http://www.doppiozero.com/materiali/distopico-e-sentimentale-houellebecq-in-scena
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Attilio Scarpellini, che su Doppiozero ha brillantemente fatto rivivere lo spettacolo
evocando – per i giovani del nostro teatro – la necessità di essere sostenuti
diversamente, e con meno paure, liberando la nostra generazione “post-post-
drammatica” da un’eterna giovinezza che è possibile solamente se con essa impera
un’eterna vecchiaia, nella quale il “contemporaneo” è spesso a rischio di virtualità.

Gaia Clotilde Chernetich

Teatro Vascello, Romaeuropa Festival, Novembre 2017

LES PARTICULES ÉLÉMENTAIRES 
di Michel Houellebecq testo pubblicato da Flammarion (1998) 
Adattamento, Messa in scena, Scene Julien Gosselin 
Interpreti Joseph Drouet, Denis Eyriey, Antoine Ferron, Noémie Gantier, Carine Goron,
Alexandre Lecroc-Lecerf, Caroline Mounier, Victoria Quesnel, Geraldine Roguez,
Maxence Vandevelde 
Regia generale, Creazione luci Nicolas Joubert 
Creazione musicale Guillaume Bachele 
Creazione video Pierre Martin 
Regia video Jeremie Bernaert 
Creazione sonora Julien Feryn 
Costumi Caroline Tavernier 
Assistente alla messa in scena Yann Lesvenan 
Amministrazione, Produzione, Di�usione Eugénie Tesson 
Logistica per la tournée Emmanuel Mourmant 
Assistente d’amministrazione Paul Lacour Lebouvier 
Produzione Si vous pouviez lécher mon coeur 
Coproduzione Théâtre du Nord, Théâtre national Lille Tourcoing région Hauts de France,
Festival d’Avignon, le Phénix de Valenciennes, La Rose des vents, Scène nationale
Villeneuve d’ascq, Théâtre de Vanves, le Mail, scène culturelle de soissons Sostegno
MCC / DRAC Hauts de France, Région Hauts de France, Ville de Lille, SACD
Beaumarchais

Gli articoli di Teatro e Critica, che sono frutto di un lavoro quotidiano di ricerca, scrittura
e discussione approfondita, sono gratuiti da 8 anni. 
Se ti piace ciò che leggi e lo trovi utile, che ne dici di sostenerci con un piccolo
contributo?  

http://www.doppiozero.com/materiali/distopico-e-sentimentale-houellebecq-in-scena
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Gaia Clotilde Chernetich

Gaia Clotilde Chernetich ha ottenuto un dottorato di ricerca europeo presso l’Università di Parma e presso

l’Université Côte d’Azur con una tesi sul funzionamento della memoria nella danza contemporanea realizzata

grazie alla collaborazione con la Pina Bausch Foundation. Si è laureata in Semiotica delle Arti al corso di laurea

in Comunicazione Interculturale e Multimediale dell'Università degli Studi di Pavia prima di proseguire gli studi
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en Sciences Sociales e Studi Teatrali presso l'Université Paris3 - La Sorbonne Nouvelle e l'Ecole Normale

Supérieure. I suoi studi vertono sulle metodologie della ricerca storica nelle arti, sull’epistemologia e
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2013.

 

http://www.teatroecritica.net/author/gaia-clotilde-chernetich/
https://www.facebook.com/profile.php?id=619100599
https://twitter.com/GaiaClotilde


15/12/2017 Distopico e sentimentale: Houellebecq in scena

http://www.doppiozero.com/materiali/distopico-e-sentimentale-houellebecq-in-scena 1/6

Distopico e sentimentale: Houellebecq in scena

“Questo spettacolo è innanzitutto la storia di un uomo, di un uomo che passò la maggior parte della
propria vita in Europa occidentale nella seconda metà del Ventesimo secolo. Perlopiù solo, egli
intrattenne tuttavia saltuari rapporti con altri uomini. Visse in un’epoca infelice e travagliata”. A
pronunciare queste parole in apertura delle Particelle elementari (Si vous pouviez lecher mon coeur)
che Julien Gosselin ha tratto dal romanzo di Michel Houellebecq è Denis Eyrley,  un attore biondiccio
lievemente incurvato che indossa un eskimo sopra una camicia jeans, e, in dispregio a tutte le regole,
morali e amministrative, fuma tenendo la sigaretta tra il medio e l’anulare, ed è proprio questa
gestualità da tabagista, goffa e indisponente, a sigillare con una smorfia il ritratto dello scrittore
francese che sul proprio corpo porta sfrontatamente i segni della miseria umana raccontata nei suoi
libri.

Ma, anche se è già accaduto – nella Carta e il territorio – che Michel Houellebecq facesse di sé stesso
un personaggio, non c’è il tempo di chiedersi il perché di questa ulteriore mise en abime del giovane
regista di Lille, dove, come spesso accade a teatro, è la dissomiglianza a esaltare la somiglianza: il
pubblico del Teatro Vascello di Roma che poco sa e niente è tenuto a sapere di Houellebecq e delle
sue Particelle elementari, viene immediatamente investito da un diluvio di parole, di suoni, di immagini
che si rivelerà ben presto ininterrotto, una sorta di ipertesto scenico destinato a incarnare il racconto
con tutte le presenze possibili, dalla musica dal vivo allo sdoppiamento degli attori in video e alla
grafica proiettata, dai bruschi cambi di luce in cui le immagini cadono a picco a una recitazione
cangiante che al registro aspro dell’invettiva alterna il filtro sommesso dell’elegia, ma senza quel ronzio
cantilenante da messa latina che è la croce e la delizia del “tono” francese incatenato
nell’alessandrino. 
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Niente di tutta la panoplia dello spettacolo dal vivo ci viene risparmiato, neanche il fumo profumato alla
saponetta dei concerti rock che avanza come una nube tossica verso lo spettatore, ma il teatro di
Gosselin, a onta dei suoi stessi miti, è veramente totale e, nel giro di pochi minuti, lo spettatore si
ritrova a slittare tra i piani temporali del romanzo di Houellebecq come un surfista sulla cresta dell’onda,
avvinto a un ritmo che in quattro ore di spettacolo non conosce un solo calo di tensione. Forse non sa
bene se quello che ha di fronte sia un’invettiva filosofica contro una velocità di liberazione del desiderio
che finisce per consumare anche l’amore o l’imbarazzante confessione di una miseria sessuale di tutti
e di nessuno, se le Particelle elementari parlino la lingua distopica del Mondo nuovo di Huxley o siano
veramente la celebrazione scientifica di un futuro transumanistico, l’avvento di un uomo tanto nuovo
quanto imponderabile nel suo distacco dalla sessualità, dalla riproduzione, dalla morte. Ma si
sorprende a ridere di gusto di una farsesca lezione di yoga impartita in un club vacanze della Francia
del sud fondato da ex sessantottini dove la meditazione new age si unisce a uno scaltro scambismo.
Oppure digrigna i denti davanti a un Tribute to Charles Manson, involontariamente attuale, dove la
performance rock è scandita e sovrascritta da una feroce requisitoria contro un individualismo
dionisiaco che si riversa senza soluzione di continuità dall’azionismo viennese alla cultura hippie prima
di essere glorificato dalle cerimonie omicide degli snuff movies. Un accostamento che nella forma del
concerto live è, se possibile, ancora più urticante che nelle pagine del romanzo, perché le iscrive nella
contemporaneità con una disinvoltura tutto sommato ignota ai protagonisti generazionali delle
Particelle, smuovendo le ceneri fredde di un ardore trasgressivo che non esiste più o è materia di
intrattenimento di qualunque dj set. 

Julien Gosselin - Les particules elementaires.
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Julien Gosselin - Les particules elementaires. 

Per un verso, le Particelle elementari di Gosselin ricalcano quelle di Houellebecq, sono la stenografia
implacabile sub specie theatri della decadenza dell’uomo occidentale (maschio e bianco) spaventato
dall’invecchiamento e dalla morte che, nella vicenda dei due fratelli, lo scienziato ammalato di
angelismo Michel e il letterato sessuomane Bruno, distilla in lacrime avvelenate la vacuità morale di
un’epoca. Ma non è tanto il fallimento esistenziale delle generazioni degli anni 60 e 70 a interessare il
regista del Théatre du Nord che mette in scena attori e attrici giovani vestiti con uno stile più o meno
glamour, più o meno sexy, ormai  privo di un tempo (poiché tutto nel nostro tempo è, in effetti, privo di
un tempo). Quel che gli preme di più è dimostrare che l’autore di Piattaforma e della Possibilità di
un’isola è anzitutto uno scrittore sentimentale e che le Particelle elementari, troppo a lungo scambiato
per un trattato di sociologia truccato da romanzo, è una commedia malinconica dove lo struggimento è
persino più devastante dell’ironia. Vero per chi ha veramente letto Houellebecq, contendendolo a tutta
l’idiosincrasia che lo affligge e lo circonda, e che lui stesso, idiosincratico come tutti i personaggi, ha
contribuito a creare. Ancor più vero, sulla cartina di tornasole della scena di Gosselin, dove lo
spettacolo avanza a perdifiato, corale, quasi circense in quel ring che contiene tutto (uomini e cose) e
in cui tutti si scambiano di posto, rubandosi la battuta o il microfono, proseguendo uno la storia
dell’altro, ma dove quel che questo avanzare si lascia indietro è forse più decisivo. 

Nella luce, frontali, gli attori portano avanti il racconto, mentre in controluce i rarefatti incontri tra corpi si
intrecciano ai dialoghi e alle confessioni di un’intimità ferita, come quella di Christiane, l’amante di
Bruno interpretata sulla scena da Noémie Gantier, di gran lunga il più delicato, il più sfumato e anche  il
più sereno tra i  personaggi delle Particelle: coperta da una camicia leggera, i capelli corti, le gambe
nude e slanciate, è in lei che la disperazione erotica di Bruno (e di Houellebecq), sempre minacciata
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dal fantasma della separazione, riesce a vivere la propria agonia anche sotto forma di grazia. È la
presenza di Christiane a rendere più credibile e meno scientificamente apocalittica, meno volgarmente
utopica, la scritta che a un certo punto pulsa sulla parete di fondo della scena: il futuro è femmina,
sintesi del pensiero più puro e drammatico di Houellebecq, grondante cronista del naufragio
patriarcale.  

Julien Gosselin aveva ventiquattro anni quando realizzò questo spettacolo, oggi che ne ha ventinove si
appresta ad affrontare Don DeLillo dopo aver messo in scena il 2666 di Roberto Bolaño, un altro
romanzo mondo. Ma c’è da chiedersi se questi ambiziosi exploit sarebbero mai stati possibili, o non
sarebbero stati penosamente rallentati, senza l’appoggio decisivo di Stanislas Nordey al festival
d’Avignone e di tutto un sistema che cura in maniera quasi maniacale i suoi giovani talenti (e se
qualcuno vuole leggere in questa affermazione una critica ai Saturni del nostro sistema teatrale che i
figli preferiscono mangiarseli o sottoporli a esami infiniti che ritardano sine die una maturità presunta
che i padri non hanno mai posseduto, beh, ha visto giusto: direttori dei teatri nazionali leggete qua).
Nella grande impresa delle Particelle, comunque, è sempre il contrappunto della mortalità (e dell’attore,
a dispetto della sua vituperata crucialità da cui, sostiene il regista francese nell’intervista con Chiara
Pirri pubblicata sul programma di sala di Romaeuropa Festival, Romeo Castellucci avrebbe liberato il
teatro) a illuminare il precipizio distopico che detta il ritmo dello spettacolo: il progressivo dileguarsi di
Michel, profeta della clonazione umana incapace di vivere tra gli uomini, irresistibilmente attratto dalla
quiete unanimistica del mare, da cui tutto ha preso inizio, le iperboli sessuate di Bruno, puntualmente
accompagnate dai tonfi comici e vergognosi del fallimento, e finalmente destinate a placarsi nella follia
farmacologicamente controllata che accoglie tra le sue braccia ogni vitalità in eccesso. Più romantici di

Julien Gosselin - Les particules elementaires, ph Simon Gosselin.
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così, si muore. 

Quando, nell’epilogo dello spettacolo, la fine torna nell’inizio e gli attori e le attrici si dispongono su un
praticabile per quell’addio all’uomo che chiude il romanzo, indossano capi di biancheria intima bianchi e
sembrano già le blande, distaccate creature angeliche che nella Possibilità di un’isola compiono la
profezia delle Particelle elementari. Nel testo non cambia che una parola: “libro è stata sostituito con
“spettacolo”. Ma il pubblico ha l’euforica, beffarda e commovente sensazione che quella dedica sia
rivolta a lui, agli uomini che restano, ultimi rappresentanti di “questa specie tormentata, contradditoria,
individualista e rissosa, di un egoismo sconfinato, talvolta capace di inaudite esplosioni di violenza, ma
che tuttavia non cessò mai di credere nella bontà e nell’amore. Questa specie che altresì, per la prima
volta nella storia del mondo, seppe considerare la possibilità del proprio superamento…”. Sulla parola
uomo cade la luce ed esplode un applauso scrosciante, pieno di ammirazione e di gratitudine. Perché
è nella luce bianca del futuro, in quel bianco che diceva Kandinskij viene prima del mondo, che forse ci
attende il grande cambiamento. Ma è nell’ombra del presente che batte il cuore del teatro. 

Les particules élementaires di Michel Houellebecq, adattamento e messa in scena di Julien Gosselin,
con Joseh Druet, Denis Erley, Antoine Ferron, Noémie Gantier, Carine Goron, Alexandre Lecroc-
Lecerf, Caroline Mounier, Victoria Quesnel, Geraldine Roguez, Maxence Vandervelde.

Visto al Teatro Vascello di Roma per Romaeuropa Festival.

Julien Gosselin - Les particules elementaires, ph Simon Gosselin.

https://romaeuropa.net/
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Sei arrivato fin qui da solo, ora andiamo avanti insieme: SOSTIENI DOPPIOZERO e diventa parte del
nostro progetto. Basta anche 1 euro!

http://www.doppiozero.com/sostieni-doppiozero
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RULE OF THREE a REf17: il talento indisciplinato di Jan
Martens torna al Romaeuropa festival - Danza Effebi

È andato in scena al teatro Vascello di Roma il 22-23 novembre il nuovo lavoro di Jan Martens, ospite
di Romaeuropa festival per il terzo anno consecutivo. Con RULE OF THREE l’artista esplora la triade
quale parametro costruttivo che combina gli elementi drammaturgici in scena.

Ospite assiduo di Romaeuropa, anche quest’anno Jan Martens è tornato a REf17 con RULE OF
THREE per offrire il suo indocile talento al pubblico romano. Già al festival con ODE TO THE
ATTEMPT nel 2015 e nel 2016 con THE DOG DAYS ARE OVER, il coreografo belga si trova per la
prima volta quest’anno a lavorare con la musica dal vivo di NAH, produttore e batterista americano, e i
sui disinvolti intercalari tra punk DIY, noise estremo, avant-jazz e hip hop.

Un’opera che conferma agli spettatori italiani il proseguimento di un percorso destrutturato con questo
trentatreenne indomito, conosciuto con l’assolo di ODE TO THE ATTEMPT (a solo for meself). Come in
un autoritratto i momenti di vita e di danza dell’artista, contro narcisismi e individualismi dilaganti in
corsa verso la subordinazione digitale.

L’anno successivo avviene l’impatto con THE DOG DAYS ARE OVER, lavoro ironico e manipolativo
sulla resistenza dei corpi che sceglie il salto come costante di movimento. Un pezzo definito dal suo
stesso autore “hardcore”, di difficile sostenimento per il pubblico a causa della pressione fatta sul fisico
dei danzatori, senza soluzione di continuità. Ma che è allo stesso tempo un pezzo che diverte, che
gioca con le dinamiche e con gli stessi spettatori, sfidandoli alla sopportazione.

http://www.danzaeffebi.com/ref16-jan-martens-e-nicole-beutler-scena-per-olandiamo-focus-sulla-nuova-danza-olandese/
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RULE OF THREE, andato in scena al teatro Vascello di Roma il 22 e 23 novembre 2017, parte dall’uso
del “terzo” come elemento di rottura, guadagno e moltiplicazione. Il numero tre, perfetto, sacro,
celebrato in innumerevoli discipline dalla matematica alla filosofia, diventa il parametro costruttivo di
questa pièce in cui tre danzatori vestiti di giallo blu e rosso – che non per niente rappresentano i tre
colori primari – passano da una scena all’altra esplorando storie brevi e acute.

Così come la regola del 3 nell’arte dello storytelling accresce il coinvolgimento del lettore, facendo in
modo che in trio i protagonisti e gli eventi di una storia siano più espressivi, ironici ed efficaci, Jan
Martens utilizza i suoi tre interpreti – i già noti Steven Michel e Julien Josse con la portentosa new
entry Courtney May Robertson – come pedine del Tetris, incastrandoli con gli altri tre elementi
portanti della narrazione: movimento, musica e luce.

In una atmosfera opaca simil nightclub, tra suoni aspri e distorti che a tratti vertono verso atmosfere
vibe più morbide o verso trance neo punk, siamo messi di fronte a uno zapping frenetico di visioni
autoconsistenti. In un traffico coreografico veloce e regolare, le immagini si susseguono in dinamiche
ripetitive e docili, astratte e drammatiche; come in preda a un tormentoso posting su di un social
network online ci dissetiamo di figure che trasfigurano racconti brevi, spesso incompiuti.

Quale effetto sulla nostra coscienza di un flusso informativo che agisce da surplus valutativo, senza
interruzione di giudizio e senza prudenza interpretativa? Il sottoporsi a input continui, diversi ma
simultanei, fa sì che ci abituiamo a processare i dati in modo famelico, smanioso, incostante, senza
riuscire più a selezionare cosa è veramente stimolante da cosa non lo è. Una modalità di fruizione
vorace che si ripresenta nella rappresentazione di RULE OF THREE e che porta a stressare i corpi
(come già fatto in THE DOG DAYS ARE OVER) in un’altalena tra ragione e sentimento. Senza mai
abbandonare un’estetica geometrica che porta a incasellare ogni minimo gesto, si sfruttano impronte
sonore sintoniche alle sequenze ripetitive. Ma in questo lavoro i danzatori sono molto più liberi di
creare il loro personale percorso improvvisativo tra strutture coreografiche variabili, e passano
speditamente e con naturalezza da tracce di 15 secondi a scene di 15 minuti.

Finché, in un silenzio tagliente che risulta più assordante della batteria prima utilizzata, si giunge al clou
dello show: la triade adesso nuda, sotto una luce brillante, non si risparmia al suo pubblico. I corpi sono
all’istante architetture umane che si incastrano l’uno con l’altro congelati sotto i riflettori; i volti sono
maschere espressive che non trapelano emozione. È un susseguirsi di fare e disfare, in un inizio che
prelude sempre ad una fine ed una fine che anticipa l’inizio. E a tratti lo spettatore ha il dubbio che il
meccanismo sia portato ad un libitum mai a termine, mentre i corpi continuano ad esprimere il loro
bisogno di essere solo un pezzo del puzzle.

Giannarita Martino
Twitter @giannarita

05/12/2017

Foto: RULE OF THREE di Jan Martens, ph. Piero Tauro.
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The dog days are over. Intervista a Jan Martens |
Artribune

30 ottobre 2016
Con “Olandiamo”, dal 2 al 6 novembre, Romaeuropa Festival porta nella Capitale i più significativi
rappresentati della nuova danza olandese. Apre questo focus Jan Martens, al teatro Vascello di Roma,
cui seguiranno Nicole Beutler e Ann Van De Broek.

Già a Romaeuropa la scorsa edizione con Ode to attempt (solo for meself), Jan Martens (Belgio,
1984) presenta quest’anno The dog days are over. Prima creazione del giovane coreografo, lo
spettacolo coniuga la complessità della ricerca coreografica con la forza concettuale, passionale e
politica della performance art. Un modo per interrogarsi sulla natura stessa dello spettacolo dal vivo.

Perché hai scelto il salto come costante di movimento? 
Lo spettacolo s’ispira al lavoro di Philippe Halsman, fotografo che divenne famoso negli Anni Cinquanta
in America per una serie di fotografie di persone che saltano. Il più famoso di questi ritratti è quello di
Marilyn Monroe. Amo queste foto, ma ancor di più mi piace ciò che Halsman disse a riguardo: “Se
chiedi a qualcuno di saltare, la maschera cade, poiché l’attenzione della persona è tesa verso l‘azione
del salto”. Far emergere il dato umano grazie allo sforzo provocato dal salto mi sembrava una bella
idea. Mi sono chiesto come quest’idea potesse essere applicata a un danzatore, che è per professione
abituato a lavorare senza mostrare lo sforzo.

Romaeuropa Festival 2016 - Jan Martens, The dog days are over - photo © Piet Goethals
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Quali sono gli altri spunti alla base di The dog days are over? Le tue scelte, in questo
spettacolo, sono partite da un intento politico? 
Un altro spunto importante per lo spettacolo è stata la riflessione riguardo i sempre maggiori tagli alla
cultura. In un sistema in cui le sovvenzioni dipendono dal numero di biglietti venduti, la pratica artistica
è sempre più sospinta verso l’intrattenimento e un prodotto commerciale. 
Ma cos’è l’intrattenimento? I reality tv come L’isola dei famosi o altri programmi televisivi in cui lo
spettatore è portato a divertirsi contemplando la sofferenza dei protagonisti come di fronte ai gladiatori
nell’epoca romana? Mi sono chiesto se oggi non dovremmo cercare dei modi per conciliare ricerca e
intrattenimento. Queste domande mi hanno portato, ancora una volta, a lavorare sulla ripetizione e sul
salto. Se c’è un intento politico? Sì certo, dal momento che ho lavorato sull’idea di un gruppo compatto,
volto, in modo unanime, verso il raggiungimento di un intento, quello di portare a termine l’azione
coreografica, nonostante la fatica. Il lavoro mette inoltre in discussione il modo stesso in cui guardiamo
e percepiamo ciò che ci circonda.

Lo spettacolo gioca con gli spettatori e con il nostro desiderio d’intrattenimento. Qual è il ruolo
del teatro, oggi? 
Nel periodo in cui ho dato vita a questo spettacolo mi sono interrogato a lungo sulla natura della mia
pratica artistica. Molti programmatori trovavano il mio lavoro drammatico, sebbene vi sia molta ironia e
spesso parli d’amore. Ancora una volta, mi sono chiesto se arte e entertainment potessero dialogare in
qualche modo. Volevo creare uno spettacolo che lasciasse il tempo, allo spettatore, di riflettere sulle
ragioni che lo inducono a guardare lo spettacolo stesso, per poi, in un secondo momento, decidere se
lo spettacolo gli piacesse o meno. Il mio lavoro coreografico, prima di questo spettacolo, si basava
molto sulla lentezza dei movimenti. The dogs days are over è invece molto dinamico. Dinamismo è
sinonimo di intrattenimento? Queste le tante domande che sono alla base dello spettacolo.

Romaeuropa Festival 2016 – Jan Martens, The dog days are over – photo © Alwin Poiana
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Dietro alla ritmicità dettata dal salto vi è una struttura geometrica e armonica. Come hai lavorato
alla composizione coreografica?  
Non è stato facile, poiché oltre a essere uno spettacolo molto impegnativo dal punto di vista fisico,
richiede anche un grande coinvolgimento mentale da parte dei danzatori. La coreografia è complessa,
vi sono numerosi cambi di velocità, e alla base vi è una struttura matematica precisa, costruita dentro e
fuori la scena, dopo aver studiato le infinite possibilità compositive con 8 danzatori in uno spazio. Per
fare un esempio, ho dovuto calcolare quanti salti fossero necessari per passare da una costellazione di
movimento a un’altra. La partitura definitiva è stata fissata, naturalmente, anche in dialogo con i
danzatori. Con loro ho capito cosa fosse molto difficile, ma possibile e cosa invece fosse impossibile da
realizzare, individuando i limiti corporei di resistenza.

Il tuo linguaggio coreografico si situa tra danza e performance: quali sono i tuoi riferimenti
culturali e coreografici? 
Sono abbastanza giovane, sono quindi cresciuto in un’epoca di mix culturale e riferimenti diversi. Per
questo non sono alla ricerca di un personale linguaggio di movimento, uno stile. Mi piace piuttosto
utilizzare ciò che esiste, mixarlo, per esprimere qualcosa di nuovo. Per questo spettacolo ho lavorato a
partire dal linguaggio di Lucinda Childs, la matematicità nel rapporto tra gesto e spazio, la ripetizione,
ma mi sono lasciato ispirare anche dal pensiero coreografico di Anne Teresa De Keersmaeker e allo
stesso tempo ho inserito nella coreografia degli elementi provenienti dallo spettacolo d’intrattenimento,
dal cabaret in particolare. Mi piace ibridare la cultura alta con quella popolare e commerciale per creare
qualcosa di nuovo.

Romaeuropa Festival 2016 – Jan Martens, The dog days are over – photo © Piet Goethals
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Dogs days are over è il titolo di una bellissima canzone di Florence + The Machine. Perché hai
scelto questo titolo per lo spettacolo? 
Mi piace questo titolo, non solo perché è il titolo di una bellissima canzone di Florence + The Machine,
ma anche perché è un interessante modo di dire: “the dogs days” (i giorni da cane) sono le giornate più
calde dell’anno. A seconda del Paese in cui è utilizzata, quest’espressione assume un significato
diverso. In Belgio ad esempio amiamo i “giorni da cani”, i giorni più caldi, ma nei paesi esotici questi
sono i giorni in cui il caldo può addirittura causare la morte. È l’ambiguità e la relatività del concetto che
esprime che m’interessava. Ritornando ai tagli alla cultura, che ci inducono a cercare una strada
d’avvicinamento ai prodotti culturali d’intrattenimento, mi sono chiesto se questa necessità di incontrare
le esigenze del pubblico fosse una cosa negativa o potesse invece avere anche un risvolto positivo,
come i “dogs days” in Belgio.

Chiara PirriRomaeuropa Festival 2016 - Jan Martens, The dog days are over - photo © Piet Goethals

Romaeuropa Festival 2016 – Jan Martens, The dog days are over – photo © Piet Goethals
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romaeuropa festival | rule of three (m.p.) - Che teatro fa
- Blog - Roma

È un’esplosione travolgente di suoni assordanti, luci affascinanti, movimenti ipnotici e giochi di ombre e
colori, Rule of three, spettacolo del coreografo belga Jan Martens. Su un pavimento sonoro, prodotto
dal vivo dal musicista di fama mondiale Grip Nah, un tappeto di percussioni si sposa, si fonde e si
confonde con echi tecno, disco, musica elettronica, punk, fino ad arrivare a punte di jazz e hip hop,
dando vita ad una atmosfera surreale, dentro la quale si muovono tre danzatori in abiti colorati,
rispettivamente in rosso, giallo e blu, accompagnati da effetti luminosi fosforescenti a intermittenza. 
I loro gesti e movimenti sono dapprima quasi meccanici,  iterativi, ripetitivi, costanti. Sembrano
marciare verso una meta lontana e faticosa da raggiungere, resistono, cadono, si accasciano, si
rialzano, in un crescendo scandito dalla martellante batteria e luci abbaglianti.  All’improvviso tutto
questo lascia il posto al buio più totale, ad uno scenario muto, sordo, dominato dal silenzio e dal nero
assoluto, alla quiete e alla stasi dei corpi, per poi riprendere con coreografie sincopate all’incantevole
ritmo di uno xilofono.
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Ritornano i suoni, i colori, i movimenti e i gesti vorticosi e frenetici, che si alternano a volte con pause
emozionali ed emozionanti. Questa rottura della struttura , che non appare lineare, ma caratterizzata
da un composto equilibrato di opposti che si attraggono, si rivela dunque specchio di un’esistenza fatta
di istinto e ragione, cuore e testa, immobilità e perenne movimento incontrollato, allegria e tristezza,
dolcezza e crudeltà, gioia e dolore. 
I tre interpreti sono una triade unitaria, sono tre espressioni di una sola anima, pronti a sovrapporsi , a
fondersi, a confondersi e incastrarsi, come accade nel finale, in cui costruiscono geometrie di corpi con
la loro nuda plasticità. 
Rule of three è, dunque, una pièce che supera e va oltre ogni canone, composta da un dialogo tra
movimento, luce e suono, tre elementi che entrano in relazione, si uniscono e spesso divergono. 
La musica è il motore che accompagna l’azione, provocando suggestioni che guidano le coreografie
degli impeccabili ed espertissimi performer, talvolta molto rigide, altre volte aperte all’improvvisazione. 
Jan Martens dirige con genialità una performance che attraverso i gesti, i colori e i suoni descrive la
condizione della nostra realtà contemporanea, costantemente distratta, instabile, altalenante,
ammaliata da un’infinità di immagini e notizie rapidissime. Un’istantanea di questa società liquida, delle
nostre esistenze stanche,  fagocitate  dalla velocità degli eventi, degli input, delle mode, e dalla
necessità di stare sempre al passo coi tempi, costruita da un’ impalcatura geometrica perfetta, che
unisce il tutto sotto l’”omne trium perfectum”. Un concerto in danza per svelare originali ed unici
racconti brevi di una vita che è troppo vera per non essere scritta.

Maresa Palmacci (26)

Romaeuropa festival, Teatro Vascello, Roma, 23 novembre 2017
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RULE OF THREE
di Jan Martens 
con Steven Michel, Julien Josse, Courtney May Robertson e/o Dan Mussett 
creazione e interpretazione della musica dal vivo NAH 
testi Lydia Davis, Denise Shannon Literary Agency 
costumi Valèrie Hellebaut 
disegno luci Jan Fedinger 
drammaturgia, direzione prove Greet Van Poeck 
produzione GRIP 
coproduzione deSingel international arts campus, Theatre de la Ville- Paris con Festival d’Automne à
Paris, Le Gymnase CDCN Roubaix- Hauts-de-France, tanzhaus nrw
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Intervista alle She She Pop, da domani in scena con Romaeuropa Festival
di Paola Granato

Questo fine settimana (25 e 26 novembre) andrà
in scena nell'ambito di Romaeuropa The ocean
is closed, nato dalla collaborazione dell'ensamble
Zeitkratzer e del collettivo She She Pop. Un
lavoro che suscita molta curiosità proprio per
l'incontro tra mondo musicale e teatrale,
incarnato da due delle realtà più interessanti del
panorama contemporaneo. Abbiamo incontrato
Lisa Lucassen di She She Pop per parlare di
biografie, memoria, del senso di essere un
collettivo e dell'incontro con Zeitkratzer. Che
cosa vuol dire essere un collettivo? «Vuol dire
molte cose, come queste: non devi lavorare da
solo, non devi essere l'unico ad avere delle idee,
non puoi imporre la tua visione se agli altri non
piace, hai bisogno di molto tempo per portare
avanti delle discussioni, non lavori all'interno
di una struttura gerarchica dove alcune idee
valgono più di altre, avrai un risultato artistico
che contiene una moltitudine di voci: più un
coro che un assolo». Che ruolo gioca la
memoria nei vostri lavori? Nel vostro sito
parlate dell'inclusione delle vostre biografie
come strumento di lavoro: come si traduce
questo in termini metodologici? «She She Pop,
normalmente, non lavora con un testo dato, ma
piuttosto ogni performer scrive (o improvvisa)
il proprio testo. Per fare ciò prendiamo noi stessi
come esempio e usiamo le nostre biografie
come materiale. Sappiamo che la biografia di
una persona può essere raccontata in molti
modi, per ciò, ci sono delle scelte che devono
essere necessariamente fatte a partire da
un'abbondanza di materiale possibile». Qual è
la scintilla che fa scattare l'idea di un nuovo
lavoro? A quali materiali vi rapportate quando
iniziate a pensare a una performance? «
Cerchiamo di pensare a una questione che
abbiamo in testa, ma che sia importante per un
gruppo sociale più ampio e della quale valga la
pena parlare a livello teatrale, ovvero parlarne
in presenza di un pubblico. Se troviamo un'idea
formale che produce una tensione interessante
con il contenuto iniziamo a svilupparla. Usiamo
tutti i materiali che troviamo: musica,
letteratura, teatro, film, quotidiani, televisione,
conversazioni che abbiamo avuto, aneddoti
della nostra vita personale, a volte, anche lettere
che abbiamo scritto o ricevuto, i nostri diari.
Probabilmente il materiale più importante viene
fuori quando cominciamo a provare e a
improvvisare, molto spesso con dei giochi dei
quali facciamo noi le regole».

Zeitkratzer - Foto Johan Coudoux

 Come descriveresti la vostra pratica? In quali
termini può essere descritta come politica? «
Idealmente, la nostra pratica è molto
democratica: ciascuno di noi per un certo
periodo può essere alla guida e poi sarà
sostituito da qualcun altro. Dato che non
abbiamo ruoli distinti: il drammaturgo, il
regista, l'attore, ma, tutti questi ruoli sono
incarnati da ciascuno di noi, non ci sono
gerarchie all'interno del gruppo. Speriamo che
tutto questo si veda nell'arte che produciamo.
Come ho detto prima: nelle nostre pieces il
pubblico si confronta con una multitudine di
visioni che coesistono». Parlando di The ocean
is closed: come è avvenuto l'incontro con
Zeitkratzer? Che tipo di dialogo stabilite con la
musica dal vivo? «Alcuni di noi si conoscevano
tramite degli amici in comune o per essere stati
spettatori dei loro concerti (e forse alcuni
membri di Zeitkratzer avevano visto delle
nostre performance). La collaborazione è stata
una loro idea, all'inizio noi non eravamo così
convinti di riuscire a creare qualcosa insieme,
dato che parliamo linguaggi artistici molto
diversi. In The ocean is closed tentiamo un
dialogo in cui impariamo un poco del
linguaggio artistico dell'altro gruppo, ma non
troppo». Ci sono differenze tra il mondo
musicale e quello teatrale? «Credo che la
differenza principale sia come funzionano le
prove. I musicisti sono soliti a provare
individualmente il loro materiale, successivamente
lo mettono insieme e sono pronti per andare in
scena. Noi siamo abituati a provare per
settimane, a sviluppare materiale e scartarne
una parte, preoccupandoci molto della
drammaturgia». Cosa avete scoperto di voi
come collettivo dopo questa esperienza con
Zeitkratzer? «Ho paura che non abbiamo ancora
finito di scoprire delle cose...una cosa che è
sicuramente certa è che noi siamo un collettivo,
Zeitkratzer non lo è. Loro hanno un capo, noi
siamo tutti capi». Una parola per descrivere il
vostro lavoro: «Polifonico» Un libro che ti ha
segnato: «Infinite Jest di David Foster Wallace
(ma questo vale per me, non per tutto il
collettivo!)». Se potessi scegliere un personaggio
(della storia, dell'arte, della letteratura...) da
invitare a cena, chi inviteresti? «Bertolt Brecht
(penso che anche il resto di She She Pop sarebbe
d'accordo)».
 Paola Granato

http://www.exibart.com
http://www.exibart.com/notizia.asp?IDNotizia=55563&IDCategoria=215
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“A
rte e scienza 
parlano la stessa 
lingua, sono 
entrambe frutto 
della pulsione alla 

scoperta continua ed esplorano 
della realtà in cui viviamo”. A 
dirlo è Roberto Battiston, 
presidente dell’Agenzia spaziale 
italiana (Asi), che col Maxxi ha 
collaborato per la mostra 
Gravity, aperta da oggi. Immersi 
nel buio, ci si perde tra reali 
strumentazioni scientifiche (da 
un telescopio del 1640 a un 
modernissimo interferometro in 
grado di carpire le onde 
gravitazionali) e installazioni 
hi-tech come il “Cosmic Concert” 
di Tomàs Saraceno, un 
complesso sistema di microfoni e 
proiezioni grazie al quale si può 
sentire e vedere la polvere 
cosmica. Ma il Maxxi non è 
l’unico luogo per scoprire nuovi 
orizzonti artistico-scientifici. Al 
Macro via Nizza è il fotone a 
dettar legge con Fotonica (fino al 
9 dicembre) dedicata alla ricerca 
sulla luce, con mapping e video 
interattivi, mentre oggi, al 
Palazzo delle Esposizioni, Digital 
Life si conclude con una 
performance dell’artista Stelarc 
(che sperimenta su se stesso 
innesti biologici e biomeccanici, 
ha persino un orecchio 
impiantato su un braccio) e un 
talk con il professor Massimo 
Bergamasco, fondatore del 
laboratorio di Robotica 
Percettiva della Scuola 
Sant’Anna di Pisa.
Per finire, al Macro Testaccio, 
solo per il weekend, Google 
giunge con il suo Grand Tour. 
Come nel XVII secolo, il colosso 
del web ha fatto il giro d’Italia. E 
ora mette a disposizione il 
patrimonio culturale attraverso 
strumenti digitali: dal Palio di 
Siena a un volo lisergico su 
Palermo in realtà virtuale, 
passando per la veduta del Canal 
Grande di Canaletto che grazie 
alla tecnologia dei gigapixel può 
essere studiato nei più minuti 

dettagli, fino a una riproduzione 
della statua del Pasquino attorno 
alla quale svolazzano, in realtà 
aumentata, i messaggi lasciati dal 
pubblico. «Un’occasione per 
riflettere sugli algoritmi di ricerca 
Google — dice il vicesindaco Luca 

Bergamo — Cercando “cultural 
life” a Roma escono solo antichità. 
Ma Roma ha il potenziale per 
generare arte contemporanea”. 
Un potenziale da esprimere 365 
giorni l’anno.

Robot a Fotonica al Macro

©RIPRODUZIONE RISERVATA

Le mostre Percorsi digitali e viaggi stellari toccano
le esposizioni al Maxxi e al Macro di via Nizza
A Testaccio il Grand Tour interattivo di Google

Stelle e pixel 
l’arte guarda
alla scienza

L’installazione 

Nella hall del Maxxi 
la Sonda Cassini 
accanto all’opera 
Aeroke di Thomas 
Saraceno

Società
Cultura, Spettacoli, Sport

Statue e visori Google a Testaccio

Una sala al Maxxi (foto C. Fiorenza)
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