4- 17 novembre

INVISIBILMENTE

ideazione e regia Gianni Farina

con Consuelo Battiston, Alessandro Miele

Compagnia Menoventi, Emilia Romagna Teatro Fondazione

a seguire 

IN FESTA

ideazione e regia Gianni Farina

con Consuelo Battiston, Alessandro Miele

Compagnia Menoventi

Menoventi, è una compagnia composta di cui fanno parte  tre giovani cresciuti artisticamente (e non solo) in tre diverse zone d’Italia, Alessandro Miele (Pompei), Consuelo Battiston (Fiume Veneto – Pordenone) e Gianni Farina (Casola Valsenio – Ravenna), luoghi in cui ciascuno di loro ha  seguito un percorso formativo diverso.

I tre si incontrano artisticamente ed umanamente durante la realizzazione dello spettacolo “Salmagundi” e da questa esperienza nasce l’idea di un progetto comune che troverà forma nella compagnia. I ruoli all'interno del gruppo inizialmente non sono nettamente suddivisi ma il lavoro concreto segue un naturale percorso di adattamento alle diverse attitudini dei componenti. InvisibilMente, di cui Emilia Romagna Teatro è produttore, nasce dall’idea dei giovani artisti di realizzare uno spettacolo sul giudizio universale: “Abbiamo speso tempo ed energie per capire a quale categoria di dannati i nostri protagonisti avrebbero aderito, concludendo che per essere esemplari della nostra razza, non avrebbero potuto essere che ignavi.” Oppressi da un forte controllo, due malcapitati devono affrontare uno strano scherzo del destino. I sotterfugi per girare a loro favore la situazione si rivelano tutti vani. Braccati, non hanno tregua. Bloccati, vengono tenuti continuamente sottocchio. Essere sotto pressione non è certo lo status ideale. Cosa resta da fare? Nascondersi agli occhi di tutti. 

Invisibilmente  è stato tra i finalisti del Premio Vertigine 2010.

In festa

Il linguaggio del racconto è semplice ed essenziale, ripercorre a tratti il plot de Le sedie di Ionesco, ed è in continuo mutamento. Dopo una prima parte rarefatta, sospesa, che allude ad un quotidiano impossibile e la cui atmosfera richiama le visioni di De Chirico, il ritmo aumenta, passando dalle invocazioni dei personaggi a quelle di Beethoven, fino al momento topico: un’ esplosione visiva più vicina ad una tela futurista, sostenuta dal suono rivelatore dei Radiohead. In festa è uno spettacolo dove si realizza un teatro che amiamo definire surreal-popolare, che mantiene la componente illogica del teatro dell’assurdo e la ricerca di un linguaggio non comune. abbiamo scelto di abbandonare la tragicità del non poter comprendere, puntando proprio a una dimensione popolare, allargata della comprensione di un sentimento. Senza elitarismi.

Dal 24 al 27 novembre

A CORPO MORTO


di e con Vittorio Franceschi 

regia Marco Sciaccaluga

scena Matteo Soltanto

costumi e maschere Werner Strub

 musiche Andrea Nicolini

 luci Sandro Sussi

produzione Teatro Stabile di Genova

A pochi mesi di distanza dalla sua superba prova d’attore in Finale di Partita per la regia di Massimo Castri, Vittorio Franceschi torna al Teatro delle Passioni interprete di un testo di cui è autore e protagonista.

Prodotto dal Teatro Stabile di Genova, per la regia di Marco Sciaccaluga, A corpo morto è una novità per l’Italia che, dopo la prima al Teatro Duse di Genova, inizia nella stagione che va a cominciare, la sua vita in tournée. Scritto per un Coro dal quale si staccano uno dopo l’altro cinque personaggi monologanti accanto al corpo di una persona cara, A corpo morto è diventato, nell’allestimento dello Stabile genovese e in pieno accordo con l’autore, uno spettacolo per  attore solista (lo stesso Vittorio FranceschI, vincitore del Premio della Critica 2009), che cambia identità, indossando le maschere in tessuto appositamente create dallo svizzero Werner Strub (il più apprezzato “mascheraio” del teatro occidentale, già collaboratore prediletto di Benno Besson). Nascono così cinque riflessioni sull’esistenza, cinque ultimi omaggi fatti a una persona cara da esseri umani appartenenti a una realtà quotidiana: un ragazzo si rivolge alla compagna sempre amata in silenzio, una moglie al marito con cui ha vissuto tutta la vita, un padre al figlio, una figlia alla madre e un barbone a un compagno di strada. 

Scaturite da vari punti di osservazione e frutto di esperienze dissimili, queste piccole “tranches de vie” finiscono per congiungersi in un comune sentiero e fondersi in un'unica riflessione,  portando sul palcoscenico uno spettacolo  che parla con leggerezza e con affettuosa partecipazione del dolore universale di fronte alla morte, ma testimonia anche tutta la gioia della vita. Uno spettacolo in cui, proprio come nella vita, si piange e si ride, in compagnia di un protagonista che, indossando via via le maschere accumulate nello scaffale della propria esistenza, diventa il cantastorie della vita altrui, una sorta di collezionista di esperienze umane, autore di estremo esorcismo dell’ultimo mistero dell’umanità.

3 e 4 dicembre

TRAGEDIA TUTTA ESTERIORE

ideazione, interpretazione, regia Roberto Scappin, Paola Vannoni

produzione quotidiana.com


Prospettiva di indagine nel suo sviluppo prendendo se stessi come oggetto d'analisi.
Uno spazio astratto, una lentezza inquietante.
Uno di fronte all'altro, clandestini. 
Una coppia come tante, eterni sfidanti in un match senza vincitori. Si rimbalzano battute surreali, in un dialogo incalzante e rarefatto.
Siamo qui per stare al gioco e nessuna norma che regola. 
Esporre l'intimità. L'intimità di un fantoccio. Assecondare l'attitudine al gioco e allo scherno, sottraendo peso alla forma; sostituire necessario con accidentale;  ripudiare il proprio io facendolo regredire a i-o, gioendo di una degenerazione ricca di possibilità: uno smembramento di ciò che possediamo nella carne e nel sangue ma non ci appartiene. 
"... una tragedia impossibile che riflette la tragedia reale di un mondo incapace di comunicare. Una beffarda epifania, sospesa nella sua tragicità e comicità al tempo stesso." 
Lo sgomento di come siamo. 


quotidiana.com 

associazione culturale, si costituisce a Rimini nel 2003. 
L'identità politica del nostro teatro è la costante in una ricerca estetica e di linguaggio che procede nell'essenzialità, mai nel rifiuto, della parola.
Un teatro che appare aggressivo, provocatorio, poiché vuole affrontare la realtà da un punto di vista scomodo, a partire da ciò che non è considerato corretto nemmeno pensare. 

Roberto Scappin  nato a Torino, dopo aver dedicato più di un decennio alla professione d'attore, mette in discussione il teatro di tradizione da cui proviene provando a ricostruire un percorso sulle basi di un personale progetto artistico e sociale, chiaro e scomodo.

Paola Vannoni nata a Rimini, fonda le sue basi artistiche prevalentemente sulla scrittura. 
Il passaggio al teatro avviene dall'incontro con Marco Baliani per le "Antigoni della terra". Questa esperienza di teatro civile segnerà tutto il suo futuro percorso, mai disgiunto da una chiara consapevolezza della responsabilità dell'arte.

dal 16 al 18 dicembre

ALBERO SENZA OMBRA

di e con César Brie

musiche Pablo Brie, Manuel Estrada

scene e costumi Giancarlo Gentilucci, César Brie

produzione Fondazione Pontedera Teatro

…eccoli con il mento sul petto,

con le spalle contro lo schienale,

con la bocca sopra un pezzetto

di pane unto, masticando male,

miseri e scuri come cani

su un boccone rubato: e gli sale

se ne guardi gli occhi, le mani,

sugli zigomi un pietoso rossore,

in cui nemica gli si scopre l’anima.

…Tu ti perdi nel paradiso interiore,

e anche la tua pietà gli è nemica.

(Pier Paolo Pasolini, La terra di lavoro)

L' 11 Settembre 2008, a Pando, nella giungla boliviana, si è consumato  un massacro di contadini: 11 morti accertati, centinaia di feriti da armi da fuoco e decine di scomparsi, tra cui donne e bambini, a cui nessuno sinora ha dato nome, volto, storia.

Dei contadini boliviani importa poco o niente da questa parte del mondo.

Con  questo lavoro non cerco di fare della controinformazione,  mi occupo d' altro, di quello che forse è racchiuso nella poesia di Pasolini.

Questa mia pietà che è loro nemica, e che ai più  risulta indifferente, è per me il legame alla terra in cui ho vissuto vent'anni e da cui, forse, mi sto congedando.

Dietro il pietoso rossore in cui nemica gli si scopre l'anima, sta l'umano che mi obbliga sempre a guardare le  macerie delle guerre combattute altrove, che chiede il conto delle private tragedie consumate tra quattro mura, e che accomuna i derelitti ai quali sento ogni volta di più di appartenere.

Mi appartiene il dolore degli altri così come il mio dolore non appartiene a nessuno.

Da questa coscienza di assoluta inutilità nasce questo lavoro che indaga vicende, sogni, solitudini, storie ricostruite e reinventate di persone che soltanto il sonno pesante del benessere fa credere appartengano a un mondo distante, mentre sono semplicemente  il rovescio della nostra medaglia.

César Brie

Dall’11 al 30 gennaio 

LE MUTANDE

di Carl Sternheim

Traduzione di Giorgio Zampa

Regia Monica Conti

Scene e costumi Claudia Calvaresi

Con Federica Fabiani, Diana Hobel, Sergio Mascherpa, 

Antonio Giuseppe Peligra,  Nicola Stravalaci

produzione Emilia Romagna Teatro Fondazione, Centro Teatrale Bresciano e La Corte Ospitale

anteprima nazionale: Teatro Herberia – Rubiera, 8 gennaio 2011

prima nazionale: Teatro delle Passioni – Modena, 11 gennaio 2011

Le Mutande, può essere considerato un “piccolo classico” ma, sia per le tematiche che per il linguaggio, è assolutamente contemporaneo . Si tratta inoltre di un testo “popolare”, senza la pretesa di rivolgersi esclusivamente a un'elite intellettuale, pur rifuggendo in maniera molto decisa da ogni accademismo e compiacimento.

L'argomento, sicuramente da commedia brillante, si arricchisce di una straordinaria profondità nel delineare i soggetti protagonisti. E il linguaggio è secco, atroce, moderno. Il naturalismo è lasciato alle spalle per presentare figure, a noi tristemente note, di maschere senza scrupoli.

L'impiegato Theobald Maske incarna, e neanche troppo velatamente, i vizi dell'uomo comune che  “identifica l'etica con l'ascesa sociale fondata sul denaro”.

La bellezza e la giovinezza della moglie sono un ottimo punto di partenza per compiere il salto di categoria.

E anche la moglie stessa appare lusingata dalla grande importanza che ha assunto perdendo le mutande in pubblico. E dalle attenzioni che gli uomini hanno per lei da quando hanno potuto contemplarla , sia pure di sfuggita, seminuda.

“Da molto tempo questo testo non viene rappresentato in Italia. I protagonisti sono giovani: lo spettacolo sarà pertanto interpretato da cinque attori giovani che avranno la possibilità di lavorare su un materiale d'attore difficile, ma ricco di spunti in grado di accendere  la loro creatività. In questo senso lo spettacolo si inserisce all'interno di un percorso attento alla valorizzazione dei giovani talenti”. Monica Conti

Insieme a Bertold Brecht, Carl Sternheim è considerato il maggiore drammaturgo tedesco del secolo scorso. L'acido della sua critica alla società tedesca è talmente concentrato che a distanza di un secolo ha conservato intatto il suo potere corrosivo, sottile e pungente.

Dal 10 al 12 febbraio

RED

di John Logan

uno spettacolo di Ferdinando Bruni

Produzione Teatridithalia

Lo spettacolo fornisce il ritratto del pittore statunitense Mark Rothko, famoso per la sua abilità nel riempire grandi tele di canapa con pochi colori intensi e solo piccoli dettagli immediatamente comprensibili.

Rothko dopo gli studi all'Art Students League di New York, presentò la sua prima esposizione presso una collettiva alle Opportunity Galleries e da lì cominciò la sua intensa attività sino ad allestire una prima personale alla galleria Art of This Century di New York, grazie all’amicizia con Peggy Guggenheim.

Nonostante le numerose esposizioni, Rothko rimase semisconosciuto sino ai primi anni Sessanta, trovando sostentamento nella sua attività di insegnante.

Insieme all’Architetto Philip Jonhson nacque forse il progetto più importante di Rothko, la realizzazione di quattordici lavori a tema per un'istallazione ambientale in una chiesa di Huston. Alla morte dell’artista la chiesa assunse il nome di Rothko Chapel.

Rothko passò gli ultimi anni della sua vita a combattere con una forte forma depressiva, che lo spinse al suicidio nel febbraio del 1970.

Dopo la sua morte, la fortuna critica e di pubblico di Rothko è cresciuta senza sosta sino a farlo diventare uno degli artisti più quotati a livello mondiale. Un suo quadro "White Center (Yellow, Pink and Lavender on Rose)" è stato venduto nel Maggio 2007 da Sotheby's New York per la cifra record di 72,84 milioni di dollari, andando più che a triplicare il precedente record dell'artista, stabilito nel novembre 2005 da Christie's New York con "Homage to Matisse" venduto per 22.41 milioni di dollari.

John Logan nasce nel 1961 a Chicago, Illinois, USA.  Ha curato la sceneggiatura di numerosi film. 

Tra i suoi script più popolari:  Ogni maledetta domenica - Il Gladiatore - Sweeney Todd – il diabolico barbiere di Flee Street - The Aviator

14 e 16 febbraio

LA REPUBBLICA DI UN SOLO GIORNO

di Ugo Riccarelli, Marco Baliani

regia Marco Baliani

con

Patrizia Bollini, Daria Deflorian, Gabriele Duma, Simone Faloppa, Renata Mezenov Sa, Mariano Nieddu, Alessio Piazza, Naike Anna Silipo, Alexandre Vella         

scene e costumi Carlo Sala

assistente scene e costumi Roberta Monopoli

musiche Mirto Baliani

drammaturgia Maria Maglietta

luci Luca Barbati

produzione Teatro di Roma

«Quando il sogno è bello i vinti diventano più importanti dei vincitori». In pochi tratti il regista Marco Baliani sintetizza il senso profondo de La Repubblica di un solo giorno, pièce che racconta la breve avventura della repubblica romana, quel laboratorio politico e sociale nella Roma del Papa Re, che nel 1849 fu all’origine della nostra democrazia e della nostra Costituzione.

È il 1849. Nella Roma del papa re crolla il regime pontificio sull’onda dei moti popolari. Pio IX fugge a Gaeta. Un gruppo di idealisti, con Mazzini e Garibaldi, proclama la Repubblica. Un sogno breve, destinato alla sconfitta. "Ma quando i sogni sono belli i vinti diventano più importanti dei vincitori", precisa Marco Baliani, autore e regista de La Repubblica di un solo giorno, lo spettacolo per nove attori, prodotto dal Teatro di Roma, che racconta quell’avventura e fa parte della trilogia progettata da Baliani in vista dei 150 anni dell’Unità d’Italia. "Nei cinque mesi della sua vita – continua Baliani – la Repubblica trasformò una delle capitali più reazionarie d’Europa in un laboratorio di democrazia. E il giorno prima di cadere sotto i colpi delle truppe francesi promulgò una Carta dei diritti e dei doveri che, sancendo l’abolizione del potere temporale dei papi, la confisca delle terre del clero, l’abolizione della pena di morte e il suffragio universale, divenne un modello per tante Costituzioni successive del mondo occidentale, a partire dalla nostra". La Repubblica romana coinvolse anche il popolo. Ed è proprio da qui che è partito Baliani per raccontarla. "Sarà una storia vista dal basso –  spiega il regista  –  con gli occhi di un ragazzo di Trastevere, Lucio, e della sua donna, Anita, come la moglie di Garibaldi". A dar coscienza politica al ragazzo è un giovane borghese di Milano, sceso a Roma proprio per difendere la Repubblica. "Racconteremo, anche se non in modo banalmente naturalistico, l’ardore giovanile che mosse tanti ragazzi a sfidare la morte e a combattere in nome della libertà. Un esempio per quelli di oggi, che sfidano giovanilmente la morte lanciandosi a 200 all’ora sulle autostrade".

Il 4 luglio 1849, dopo un assedio e un bombardamento durissimo, le truppe francesi, tradendo la loro stessa costituzione, riconsegnano Roma a Pio IX. Mentre i soldati francesi sciamano dal Gianicolo, in Campidoglio si festeggia la nascita della Costituzione repubblicana, una carta dei diritti e dei doveri che diventerà un modello per tante costituzioni successive del mondo occidentale, a partire dalla nostra.

Il sogno della Repubblica Romana durò dunque un solo giorno. Per quel sogno morì sulle mura di Roma un’intera generazione di giovani. I loro nomi sono ancora inscritti sulle nostre strade, Mameli, Dandolo, Manara, Morosini. Morirono anche donne, gente del popolo, ragazzini. E poi tanti volontari, garibaldini, studenti, accorsi da ogni parte alla difesa di Roma, tutti contagiati da uno spirito nuovo, pronti a misurarsi con la grandezza di un progetto fino ad allora solo

sognato.

Lo spettacolo è la seconda tappa del progetto Fratelli di Storia, ideato da Marco Baliani e prodotto dal Teatro di Roma, in occasione del 150° anniversario dell’Unità d’Italia. Il primo spettacolo, Piazza d’Italia, tratto dall’omonimo romanzo di Antonio Tabucchi, ha debuttato a Roma, al Teatro India di Roma l’8 febbraio 2010.

«Con questo spettacolo vogliamo raccontare l’epopea di questo pezzo di storia, la fascinazione giovanile verso un’ideale rivoluzionario, le contraddizioni tra gli stessi combattenti, i conflitti tra i loro ideali e la semplicità vendicativa del popolo, la nascita di improvvisi amori. La visione che guida lo spettacolo è l’immagine di una barricata, un urlo di oggetti buttati fuori

dalla vita di tutti i giorni, accatastati per alzarsi a fronteggiare l’impossibile. Una barricata composta di storie, di voci, di volti, un arazzo di immagini corali, un dispiegarsi epico di racconti, monologhi, improvvisi dialoghi, un intersecarsi di corpi, canti, inni, musiche, a cercare di rendere visibile il caos gioioso e terribile della rivolta e l’ordine difficile delle idee e dei proclami, in un pullulare vulcanico di elementi che spingono, cozzano, si urtano, si affratellano e si spezzano».

Marco Baliani

17 e 18 febbraio

PIAZZA D’ITALIA

dal romanzo di Antonio Tabucchi

regia Marco Baliani

con

Patrizia Bollini, Daria Deflorian,  Gabriele Duma, Simone Faloppa, Renata Mezenov Sa, 

Mariano Nieddu, Alessio Piazza, Naike Anna Silipo,  AlexandreVella

scene e costumi Carlo Sala

assistente scene e costumi Roberta Monopoli

musiche Mirto Baliani

drammaturgia Maria Maglietta

produzione Teatro di Roma

Il romanzo è la storia di un borgo dell'alta toscana e dei suoi abitanti nell'arco storico che va dall'Unità d'Italia ai primi anni sessanta. Le vicende vengono narrate e filtrate in particolare attraverso la vita di una famiglia di fede garibaldina seguendo, come nello stendersi di un albero genealogico, il succedersi delle generazioni, gli intrecci con la vita del paese e dei suoi abitanti ma anche con la più grande Storia italiana. (...)

Lo spettacolo vuole conservare la coralità epica della scrittura, in un alternarsi di scene collettive e di singole narrazioni, secondo una ricerca di drammaturgia narrativa che caratterizza da anni il mio percorso. Con improvvise "cadute nel dramma", a dialoghi serrati, che subito dopo si scompaginano in una presenza corale o in un unico narratore collettivo. Attori e attrici non saranno solo personaggi definiti ma anche funzioni di una coralità sociale più ampia, entrando ed uscendo dalle scene come frammenti di una continua galleria fotografica. Dal bianco e nero del dagherrotipo alle prime fotografie di famiglia degli anni sessanta, color pastello, scene e costumi insieme alle luci daranno anche il colore di quegli anni, non nella loro realtà temporale, ma nella nostra memoria.La musica segnerà ogni cambio generazionale, ogni passaggio di epoca, trovando anche qui una memoria musicale rivisitata. La particolare forza della scrittura di Tabucchi si traduce in una presenza corporea forte, in un'invenzione simbolica e al contempo materica, fatta di gesti, danza, canti e oggetti, manufatti appositamente creati che richiamino in altro modo la visionarietà dell'opera. Ed è proprio la qualità della presenza scenica degli attori, del loro linguaggio drammaturgico, che permetterà a questa storia del nostro passato di rifuggire dalla trappola di un rivisitato neorealismo e di farsi di colpo specchio della nostra contemporaneità.

Marco Baliani

Dal 4 al 27 marzo

FREDDO

di Lars Norén

traduzione di Annuska Palme Sanavio

regia Marco Plini

scene e costumi Claudia Calvaresi

con Angelo Di Genio, Michele Di Giacomo, Alessandro Lussiana, Federico Manfredi

Emilia Romagna Teatro Fondazione 

Nel segno di una pregnante attualità, Freddo  del drammaturgo svedese Lars Norén affronta la questione del razzismo e della xenofobia, temi molto vivi nei paesi scandinavi, in cui l’attuale situazione politica che registra la crisi del modello social democratico, ha rinfocolato rigurgiti nazionalistici che hanno trovato adesione soprattutto da parte gi giovani e non solo appartenenti alle classi sociali più deboli. Norén, attento osservatore della società contemporanea,  ha scritto Freddo dopo la sua esperienza di lavoro, durata alcuni anni, in alcune case di reclusione svedesi, firmando un testo singolare  e militante, così diverso da suoi famosi quartetti di coppie borghesi, affrontando un tema che per quanto possa ancora restare ai margini della società, può rivelare una violenza inaspettata e difficile  da contenere. La storia narra di tre ragazzi adolescenti che si ritrovano a festeggiare la chiusura dell’anno scolastico in un bosco – in compagnia di qualche birra dando sfogo all’intonazione di cori nazisti.

Connotati da teste rasate e grotteschi simboli nazisti tatuati sul loro corpo, apparentemente potrebbero sembrare  solo tre giovani inquieti il cui unico fine è perdere tempo. I discorsi dei ragazzi riflettono la situazione della Svezia di fine millennio, spaventata dall’arrivo degli immigrati che sono vissuti come possibili ‘inquinatori’ del puro sangue svedese. Ben presto si capisce che i tre amici non sono lì senza un motivo: stanno infatti aspettando Kalle, loro compagno di scuola di origine coreana che è stato adottato da una benestante famiglia svedese. L’arrivo di Kalle innesca un crescendo di tensione e violenza che culminerà nel  più tragico degli epiloghi.

Freddo è un atto di denuncia, un contributo alla riflessione su una cultura della tolleranza sempre più necessaria ed urgente  per il futuro prossimo venturo.

Marco Plini nasce a Terni nel 1970.

Dal 1995 lavora, come assistente di Massimo Castri, nei maggiori teatri italiani.

Debutta come regista nel 2002 con lo spettacolo ‘’Risveglio di primavera’’ di F.Wedekind, cui seguono’’ Purificati ‘’ di Sarah Kane per la biennale di Venezia 2004,’’Il lutto si addice ad Elettra ‘’di E. O’Neill realizzato con il III anno della scuola Paolo Grassi e rappresentato al festival del teatro Romano di Trieste; segue ‘’Turisti e Soldatini’’ di Soynka per il ‘’Progetto Mandela’nell’ ambito del progetto Intercity ,e ‘’Benvenuti in California’’ di Francesca Angeli ,prodotto dal Centro Teatrale Bresciano in collaborazine col Festival ES-TERNI.

Dal 2005 alterna l’ attività di regista con quella di insegnante per la Scuola Civica Paolo Grassi e per i Corsi di Alta Formazione Teatrale di Emilia Romagna Teatro.

Dal 30 marzo al 2 aprile

TERRA MATTA

dall'autobiografia di Vincenzo Rabito pubblicata da Giulio Einaudi Editore

adattamento, regia e impianto scenico Vincenzo Pirrotta

con Vincenzo Pirrotta, Amalia Contarini, Marcello Montalto, Alessandro Romano, Salvatore Lupo, 

Giovanni Parrinello, Mario Spolidoro

produzione Teatro Stabile di Catania

*l'autobiografia di Vincenzo Rabito è conservata presso 

l'Archivio diaristico di Pieve Santo Stefano (Arezzo)

«Descraziate siciliane terramatta». Così Vincenzo Rabito racconta e giudica l'Isola e gli isolani. Così ricorda con rabbia un infinito calvario di ingiustizie ed illusioni. Il cantoniere di Chiaramonte Gulfi, classe 1899, attraversa avventurosamente il Secolo Breve, ne porta evidenti i segni delle cicatrici. Spietata memoria, la sua, rivelata nei diari segreti redatti in un singolare miscuglio di italiano e dialetto, ennesima declinazione di lingua popolare. 

Note di regia

Un bracciante siciliano si è chiuso a chiave nella sua stanza e ogni giorno, dal 1968 al 1975, senza dare spiegazioni a nessuno, ingaggiando una lotta contro il proprio semi-analfabetismo, ha digitato su una vecchia Olivetti la sua autobiografia. Ha scritto, una dopo l'altra, 1027 pagine a interlinea zero, senza lasciare un centimetro di margine superiore né inferiore né laterale, nel tentativo di raccontare tutta la sua "maletratata e molto travagliata e molto desprezata" vita.

Imprevedibile, umanissimo e vitale, Terra matta ci racconta le peripezie, le furbizie e gli esasperati sotterfugi di chi ha dovuto lottare tutta la vita per affrancarsi dalla miseria; per salvarsi la pelle, ragazzino, nel mattatoio della Prima e poi della Seconda guerra mondiale; per garantirsi un futuro inseguendo il sogno fascista del grande impero coloniale, per arrabattarsi, in mezzo a "brecante e carabiniere", tra l'ipocrisia e la fame del secondo dopoguerra; per tentare, a suo modo la scalata sociale con un matrimonio combinato e godere, infine, del benessere degli anni Sessanta.



