Teatro di Roma

IL MISANTROPO

di Molière

con Massimo Popolizio, Graziano Piazza, Sergio Leone, Federica Castellini, Laura Pasetti

Ilaria Genatiempo, Mauro Malinverno

Regia Massimo Castri

Scene e costumi Maurizio Balò

Molière ebbe il coraggio di iniziare un nuovo genere di teatro, che descriveva senza veli i costumi del suo tempo. I suoi personaggi, presi dalla vita di tutti i giorni, erano avari, sciocchi, ipocriti scaltri, misantropi, ma tutti avevano in comune un pregio: erano vivi, veri e, per di più, comici. Sembrerebbe che il Duca di Montasieur, precettore del Delfino di Francia, avesse minacciato Molière di bastonarlo per averlo preso a modello come l’Alceste, protagonista de Il misantropo, salvo poi a cambiare idea e ringraziarlo dell’onore concessogli. Sin dal loro primo apparire sulle scene, le commedie di Molière piacquero al pubblico proprio per la novità che rappresentavano anche se, come nel caso citato, egli raramente inventava trame e soggetti originali, sfruttando piuttosto il patrimonio di autori vissuti prima di lui. La sua grandezza è quella di far diventare le storie comuni storie universali, valide per ogni epoca e località. Il misantropo è allora la storia di chi, contro il parere e i consigli degli amici, non scende mai a compromessi, pone sempre la sincerità al di sopra di tutto, anche a costo di urtare le varie e deboli personalità col rischio, quindi, di perdere ogni possibile protezione. È questo il retroterra che uno dei nostri più importanti registi affronta con questa nuova messa in scena, accostandosi per la prima volta a un Molière, in un percorso di collaborazione con il Teatro di Roma che ha già visto altre importanti tappe come, Tre sorelle, Porcile, Finale di Partita, Quando si è qualcuno, Questa sera si recita a soggetto. Nel ruolo del protagonista Massimo Popolizio, un’altra presenza che, così come quella di Castri, segna la continuità di un rapporto di lavoro e di ricerca con due tra i più importanti artisti della scena teatrale italiana.

Teatro Biondo Stabile di Palermo – Teatro Stabile di Catania

LA LOCANDIERA

di Carlo Goldoni

con Galatea Ranzi, Luca Lazzareschi, Sergio Basile, Luciano Roman

con la partecipazione di Nello Mascia

Regia, scene e costumi Pietro Carriglio

Musiche Matteo d’Amico

Luci Gigi Saccomandi

Un capolavoro del teatro di tutti i tempi, La locandiera di Carlo Goldoni, ritratto femminile di assoluto riferimento, arguto, intelligente, moderno, torna sulle scene italiane nella nuova coproduzione realizzata dagli Stabili di Palermo e Catania. Un successo annunciato che si basa sull’innovativa lettura di Pietro Carriglio e su un cast e allestitori di assoluta qualità.  

Pietro Carriglio torna al teatro di Goldoni e alla Locandiera, a tanti anni di distanza da una precedente edizione, che aveva realizzato allo Stabile di Palermo negli anni '80. La commedia, esemplare congegno teatrale sulle vanità e i vizi di un Settecento in caduta libera, è andata in scena per la prima volta durante il Carnevale di Venezia del 1753. L'attraente e astuta Mirandolina, prototipo della donna moderna, è oggetto di galanti attenzioni da parte di due clienti della locanda che gestisce a Firenze con l'aiuto di Fabrizio, suo cameriere e spasimante: il Conte di Albafiorita, che spera di veder ricambiati i doni di cui la ricopre, e il decaduto Marchese di Forlipopoli, che invece ne pretende l'affetto. L'astuta locandiera non si concede a nessuno dei due, lasciando viva l'illusione di una possibile conquista. L'arrivo del Cavaliere di Riprafratta, aristocratico altezzoso e misogino incallito, che disprezza ogni donna, sconvolge il fragile equilibrio instauratosi nella locanda. Il Cavaliere, ancorato alle sue origini di sangue blu, lamentandosi del servizio scadente, detta ordini a Mirandolina, e rimprovera il conte ed il marchese di essersi abbassati a corteggiare una popolana. Mirandolina, ferita nel suo orgoglio, promette di far sì che il cavaliere misogino s'innamori di lei. Ma il suo cuore libero e intraprendente batte infine per il fedele Fabrizio.

Lo spettacolo di Carriglio si libera dagli stereotipi del “goldonismo”, focalizzando l'attenzione sullo straordinario meccanismo teatrale dell'opera, su alcuni aspetti tradizionalmente poco analizzati del testo, su un'inedita e sorprendente caratterizzazione del personaggio della Locandiera e sull'impianto figurativo, che richiama i dipinti del Tiepolo e di altri pittori. La locandiera, considerata una delle più belle commedie del mondo, definizione che è ricaduta su Il matrimonio di Figaro di Beaumarchais, La mandragola di Machiavelli e La brocca rotta di Kleist, è tra quelle commedie che Carriglio definisce «meccanismi ad orologeria perfetti

Teatro Stabile del Friuli Venezia Giulia, Teatro de Gli Incamminati, Teatro di Messina

EDIPO RE

di Sofocle

traduzione Raul Montanari

con Franco Branciaroli,

Giancarlo Cortesi, Alfonso Veneroso, Emanuele Fortunati

e con Livio Bisignano,Tino Calabrò, Angelo Campolo, Filippo De Toro, Luca Fiorino

Daniele Gonciaruk, Oreste De Pasquale, Gianfranco Quero

Regia Antonio Calenda

Scene Pier Paolo Bisleri

Luci Gigi Saccomandi

È la punta di diamante della ricca attività produttiva del Teatro Stabile del Friuli Venezia Giulia, il nuovo allestimento dell’Edipo Re, firmato da Antonio Calenda, interpretato da Franco Branciaroli, e giunto a realizzazione grazie alla collaborazione di altre due realtà di prestigio, quali il Teatro de Gli Incamminati e il Teatro di Messina. Lo spettacolo riassume i “canoni” artistici e culturali che Antonio Calenda sceglie per il suo teatro: la qualità assoluta degli artisti, la “necessità” dei temi trattati, l’esercizio critico a cui il palcoscenico deve indurre, l’efficace comunicazione e la forza emozionale che devono connotare ogni  operazione. La tragedia sofoclea, nella lettura registica di Calenda, risponde a tali linee: è uno dei testi fondamentali della cultura occidentale, i cui significati ed il cui mistero non cessano di riverberare con sempre nuovi echi nel nostro presente. 

«In un mondo smarrito, minaccioso, delle cui ombre sentiamo l’incombere –  commenta il regista – è emblematico rielaborare il percorso dal buio verso la chiarezza compiuto da Edipo: un percorso nella coscienza che allo stesso tempo è individuale, di intima analisi, collettivo…». L’Edipo cui Franco Branciaroli darà vita risponde all’immaginario mitteleuropeo: freudianamente disteso su un lettino, vive come in  un sogno la propria ricerca, riscrivendo con parole di atroce verità il proprio passato. Perciò nell’interpretazione del protagonista si condensano, quasi attraverso momenti di trance, più personaggi della tragedia – oltre Edipo, Tiresia e Giocasta – a dimostrare che nella sua carne si convogliano tutte le radici della colpa. Il solo personaggio che si relaziona a lui dall’esterno, è Creonte, simbolo del potere terreno. Accanto a loro un coro maschile fa da ponte fra sogno e veglia,  da eco e moderno commento.

«In 45 anni di carriera, spiega Calenda, e oltre 120 regie non avevo affrontato il testo principe dell’impossibilità della conoscenza, della disperazione esistenziale, l’assunto più alto della cecità del vivere, della caducità della percezione del reale. Edipo è l’uomo alla ricerca di un’identità, ma ancor più di una colpa. L’incesto e il parricidio sono due canoni del senso di colpa che segna la civiltà occidentale, su cui si è lavorato costantemente e soprattutto nel Novecento, da Freud a Lacan, attraverso Guattari, Deleuze, per arrivare a René Girard un filosofo contemporaneo che amo e mi ha ispirato molto».

Teatro Stabile del Veneto, Teatro Stabile delle Marche e Napoli Teatro Festival

IMMANUEL KANT

di Thomas Bernhard

con Manrico Gammarota, Mauro Marino, Paolo Fosso, Emanuele Maria Basso, Giacomo Rosselli, Nanni Candelari, Massimo Lello, Giulio Federico Janni e altri attori in via di definizione

Regia Alessandro Gassman 

Scena Gianluca Amodio

Costumi Gianluca Falaschi

Disegno luci Marco Palmieri 

debutto: Napoli Teatro Festival giugno 2010

Un testo mai portato in scena in Italia.  

Gassman torna a confrontarsi Thomas Bernhard, drammaturgo austriaco da lui prediletto e torna a farlo accompagnato da un gruppo di attori con cui collabora da anni con cui ha condiviso il successo de La Parola ai Giurati. Manrico Gammarota, protagonista nel ruolo di Immanuel Kant, figura nel cast di Roman e il suo cucciolo, altra regia di Gassman nel cartellone del Teatro Storchi.

L’umana esistenza intesa come vana, illusoria aspirazione a una verità irraggiungibile, ma comunque irrinunciabile, e la conseguente impossibilità e/o incapacità di superare i limiti dell’esistenza stessa. Queste sono le tematiche che Thomas Bernhard affronta in ogni sua opera e questo è il paradosso esistenziale che i suoi personaggi, consapevoli o meno, sono condannati a vivere. In una tale dimensione si agita un’umanità alterata, fra deliri paranoici e nevrosi ossessive, figure che assumono di volta in volta comportamenti esagerati, riconducibili a forme estreme di megalomania o di subordinazione, di follia o di ottusità. La maestria di Bernhard nel modulare il linguaggio in fraseggi ripetitivi e le sue geniali invenzioni linguistiche contribuiscono ad evidenziare nei suoi personaggi l’aspetto grottesco, caricaturale, permeando così di esiti comici e farseschi la tematica di fondo.

In “Immanuel Kant”, che viene presentato per la prima volta in Italia, questi elementi sono presenti forse in misura maggiore che in altre opere dello stesso autore. “Tutto è caricatura” dice il Kant di Bernhard; un Kant minacciato dalla cecità, in navigazione verso l’odiata America alla quale regalerà la sua ragione in cambio di un’operazione per poter riacquistare la vista. Siamo in un transatlantico popolato da passeggeri che incarnano i vari  aspetti della mediocrità, della volgarità e della meschinità umana; figure grottesche, a tratti comiche che, nel corso della navigazione, scopriremo afflitti da una comune, insanabile e penosa condizione esistenziale. In una messa in scena che immagino visionaria, ricca di suoni e colori, affronterò questo surreale viaggio in alto mare, dove ogni sicurezza vacilla e dove forse potremo sorprenderci a ridere delle nostre paure, a commuoverci delle nostre debolezze e a scoprici perturbati e soli tra gli altri.

Alessandro Gassman

La Corte Ospitale – Compagnia del Teatro Popolare

In collaborazione con Fondazione Giorgio Gaber

IL MISTERO BUFFO DI DARIO FO

(PS: nell’umile versione pop)

di e con Paolo Rossi

con la partecipazione straordinaria di Lucia Vasini

Regia Carolina De La Calle Casanova

Musiche composte ed eseguite dal vivo da Emanuele Dell’Aquila

Paolo Rossi,  reinventa a modo suo Mistero Buffo, testo che Dario Fo presentò per la prima volta nel 1969. Un omaggio al maestro, Premio Nobel alla Letteratura,  cui lo lega una personale e lunga amicizia, con un testo-archetipo di un genere, il teatro di narrazione, particolarmente adatto alle doti istrioniche dell’attore lombardo. 

Non potendo Dario né imitarlo né copiarlo, né fingere di essere altro da me, sarà un viaggio che spero con le repliche migliori, così come fece, mi disse Dario, il suo Mistero. Essendo frutto questo mio lavoro anche della mia ricerca sul nuovo Teatro Popolare, metto questo spettacolo a disposizione di chi ancora sogna, lotta e ha voglia di cambiare.

Paolo Rossi

Quando Rossi mi propose di fare la regia per la sua umile versione del Mistero Buffo, io che non avevo mai visto l’originale di Dario Fo tranne che nelle cassette dell’Unità, mi sentii piccola e inadatta. “proprio per questo, Perché tu appartieni ad un’altra generazione e soprattutto conosci me.” Mi disse. Così sono entrata nei misteri, quelli di Dario e quelli di Paolo, che per l’appunto compongono lo spettacolo. (…) Per quelli che hanno visto la versione di Dario, si spera che la nostalgia non sovrasti la partecipazione. Per quelli che come me non hanno avuto questo enorme privilegio, gli eroi del martedì grasso assieme al Povero Cristo saranno una visione.(…)

Carolina De La Calle Casanova

Jolefilm

ITIS GALILEO

di Francesco Niccolini, Marco Paolini

Interpretazione e regia  Marco Paolini

Marco Paolini torna a Modena, sul palco del Teatro Storchi, con un nuovo lavoro ispirato alla figura dello scienziato pisano Galileo Galilei.

Nato da un’idea di Francesco Niccolini e dello stesso Paolini, con la consulenza storica di Giovanni De Martis, lo spettacolo parte da alcune letture, riflessioni e domande su come è cambiata la percezione dell’universo da Aristotele a Newton e sulla nascita della scienza.

Da quei ragionamenti – racconta Paolini – da quelle letture non è nato un racconto compiuto, ma una serie di spunti: come mai quattrocento anni dopo Galileo continuiamo tutti i giorni a scrutar le stelle come fossero fisse per fare l’oroscopo? che cielo usiamo, quello di Copernico o quello di Tolomeo? Chi sono i maghi di oggi? E la scienza, dopo essere stata formulata come conquista da condividere, in cosa si è trasformata dal Novecento in poi? ITIS Galileo è un titolo piuttosto scolastico - continua l’autore nella nota di presentazione del progetto - serve ad avvertire gli spettatori che c’è da far fatica per arrivare a fine serata, ma l’attore non è e non vuole essere un professore; fa professione di ignoranza ma è curioso, anche per questo ogni serata farà storia a se, e il copione sarà variabile.

Il teatro come mappa e come mondo: è questa bipolarità che Marco Paolini cerca di far vivere nei suoi spettacoli, col rischio di spingersi al limite del teatro fino al punto di non sapere se vi è ancora dentro. Ma il mondo, la realtà, urgono troppo per restare fuori, e così l'attore esce a un certo punto lui stesso dal teatro, rinunciando alle potenzialità spettacolari, entrando e uscendo dalla finzione teatrale, accettando il senso dell'incompiutezza. La sua attività si distingue per il gusto dello studio dei testi e della ricerca delle fonti e per l'accostamento continuo dei fatti a trovate teatrali spesso dissacranti e ironiche.

Teatro Metastasio Stabile della Toscana, Teatro Stabile di Torino, Compagnia Sandro Lombardi

I PROMESSI SPOSI ALLA PROVA

di Giovanni Testori

con Pierluigi Corallo, Marion D’Amburgo, Iaia Forte, Sandro Lombardi, 

Caterina Simonelli, Massimo Verdastro, Debora Zuin
e altri attori in via di definizione

Regia Federico Tiezzi

Su un palcoscenico di fortuna, è da supporre in qualche quartiere non proprio "bene" di Milano, un Maestro, capocomico all’antica, si affanna a far interpretare a un gruppo di attori comicamente scalcagnati nientemeno che il capolavoro di Manzoni. 

Così iniziano I promessi sposi alla prova, testo con cui nel 1984 Giovanni Testori, dopo le riscritture da Shakespeare e da Sofocle, approda a questo suo inevitabile traguardo. Interesse principale dell'autore è quello di fare del romanzo uno "specchio" in cui riflettere i suoi "anni tribolatissimi" che, a ben vedere, sono anche i nostri. Quante pesti ci affliggono! quella del degrado dell'ambiente, dell'indurimento dei cuori, dell'omologazione delle coscienze, dell’allontanamento graduale dalla realtà, dell'incapacità di vedere la trasformabilità della società. Soprattutto la peste della chiusura alla diversità, alla comunicazione, al mondo. Ed è al desiderio di aprire gli occhi sulla realtà (e con lo strumento dell’umorismo manzoniano) che gli interventi testoriani si appigliano per dissezionare i nuclei narrativi originari e ricomporli in parabole insieme sceniche e morali.

A differenza delle sue reinvenzioni scespiriane, sin dal titolo segnalate da una deformazione linguistica (L'Ambleto, Macbetto), in questo caso resta intatta, quasi fosse intangibile, la formula manzoniana; vi si aggiunge solo la specificazione: "alla prova". In queste due parole sta non solo l'indicazione che il romanzo verrà spinto nel territorio del teatro; ma tutta l'immensa portata dell'intera opera, e forse dell'intera vita, di Testori: la verifica dei propri amori, delle proprie passioni umane e culturali: "mettere alla prova"... Del resto, il "mettere alla prova" è, in tutti i sensi, il cuore del lavoro registico, nel doppio senso di "mettere in prova" la praticabilità teatrale di un testo o comunque di un'ipotesi scenica, e di "verificare" la sua tenuta in una situazione storica mutata. E su queste premesse si basa il lavoro di Tiezzi: non una spiegazione del romanzo ma, come desiderava Testori, una "lezione e un monito" perché I Promessi Sposi sono "il romanzo della storia, e il popolo incarna questa storia nella libertà più assoluta".

In una struttura pirandelliana simile a quella dei Sei personaggi in cerca d'autore, su di un palcoscenico nudo, si svolge la prova di una "commedia da fare" dove ai temi di riflessione sul teatro e sui suoi modi comunicativi, si mescolano i grandi motivi manzoniani della pietà, della grazia, del male e della morte, della Provvidenza e della salvezza. Don Abbondio, Renzo, Lucia, fra Cristoforo, l’Innominato, don Rodrigo tornano a noi attraverso il corpo e la voce dei protagonisti della “prova” in un mescolamento di azioni e di ruoli di grande vivacità teatrale.

Con questo spettacolo Tiezzi affronta insieme Testori e Manzoni, al fine di dire anche una parola non retorica ma che parta dal basso, dagli umili, dai diseredati, da coloro che identificano la vita con il rispetto del prossimo, del mondo e della storia – una parola relativa al centocinquantesimo anniversario dell‘Unità d'Italia, quella unità che Manzoni contribuì a creare dal punto di vista linguistico-letterario, innestando la tradizione lombarda in quella toscana. Unità della lingua come unità di una nazione: la cultura non è qualcosa di separato dalla storia ma addirittura la determina. 

Nella teatrografia di Federico Tiezzi, questi Promessi sposi alla prova vengono a costituire un ideale dittico con il Simon Boccanegra recentemente diretto alla Staatsoper di Berlino e poi alla Scala: Verdi e Manzoni  hanno contribuito “da artisti”, e come mai nessun altro artista, all’unità della nazione. 

Compagnia di Teatro di Luca De Filippo - Elledieffe

LE BUGIE CON LE GAMBE LUNGHE

di Eduardo De Filippo

con Luca De Filippo, Carolina Rosi ed altri interpreti in via di definizione

Regia Luca De Filippo

Luca De Filippo, insieme alla sua compagnia, prosegue il suo lavoro sulla drammaturgia del padre, Eduardo. Viene ora messa in scena una commedia scritta nel 1946 – a pochi mesi da debutto di ‘Filumena Marturano’ – ma che, in qualche modo, potremmo dire che subì lo straordinario successo di Filumena causandone il continuo rinvio del debutto. Le bugie con le gambe lunghe è una commedia sul tema della verità e della menzogna, in cui la vena amara che scorre in sottofondo alla comicità a tratti quasi farsesca del primo atto si accentua con il procedere dell’azione. Il protagonista della storia è Libero Incoronato, uomo onesto, insieme dignitoso e fiero, la cui tranquilla vita viene coinvolta dai vicini che tentano in ogni modo di coinvolgerlo nelle loro squallide storie. Libero dapprima si ostina in modo ingenuo a smascherare le clamorose menzogne spacciate per verità di cui è testimone, infine decide di adeguarsi alla regola generale e la fa n modo provocatorio, rilanciandola e amplificandola fino al paradosso: da qui deriva il titolo della commedia che rovescia il proverbio popolare. 

Un personaggio e una commedia che anticipano modalità drammaturgiche molto moderne, che saranno fortemente presenti nell’Eduardo a venire.

Teatridithalia, Emilia Romagna Teatro Fondazione

ANGELS IN AMERICA PARTE I E II

Si avvicina il millennio e Perestroika

di Tony Kushner

con Elio De Capitani, Ida Marinelli, Elena Russo Arman, Cristina Crippa, 

Cristian Maria Giammarini, Edoardo Ribatto, Fabrizio Matteini,  

Umberto Petranca,  Sara Borsarelli

uno spettacolo di Ferdinando Bruni ed Elio De Capitani 

Scene Carlo Sala  

 Video Francesco Frongia 

 Costumi Ferdinando Bruni 

 Luci Nando Frigerio 

 Suono Giuseppe Marzoli

Bestseller del teatro americano, pluri-premiato sia nella versione teatrale che in quella televisiva (Premio Pulitzer nel 1993, due Tony Award, 5 Golden Globe e 11 statuette agli Emmy Awards), Angels in America ha trionfato anche in Italia nell’allestimento del Teatro dell’Elfo diretto da Ferdinando Bruni ed Elio De Capitani.

Il progetto produttivo è sostenuto da Teatridithalia ed Emilia Romagna Teatro Fondazione, che hanno unito le forze per mettere in scena quest’epopea contemporanea, divisa in due parti (Millennium Approaches e Perestroika), che intreccia le vite di uomini semplici e disarmati con quelle di angeli barocchi, di allucinazioni psicotiche e di personaggi della recente storia degli States.

Millennium Approaches, ha debuttato nel 2007 e si è conquistato i maggiori riconoscimenti teatrali italiani: nell’anno del debutto il Premio ANCT (Associazione Nazionale Critici di Teatro), Premi Ubu a Elio De Capitani come Attore non protagonista ed a Umberto Petranca come Nuovo attore under 30, Premio Hystrio alla regia 2008, Miglior regia e Miglior spettacolo di prosa ai premi ETI - Gli Olimpici per il Teatro 2008. Perestroika ha debuttato nell’ottobre del 2009 al Teatro Asioli di Correggio, nell’ambito di VIE Scena Contemporanea Festival 

Théâtre National de Bretagne / Rennes

coproduzione Les Gémeaux, Scène nationale de Sceaux, Compagnie Lacascade

I VILLEGGIANTI

di Maksim Gor'kij

traduzione André Markowicz

con Grégoire Baujat, Jérôme Bidaux , Jean Boissery, Arnaud Chéron, Christophe Grégoire Stéphane E. Jais, Eric Lacascade, Christelle Legroux , Daria Lippi, Millaray Lobos Garcia, Marco Manchisi, Elisabetta Pogliani, Noémie Rosenblatt, Laure Werckmann 

Adattamento e regia Eric Lacascade

Assistente alla regia  Daria Lippi

Scenografie Emmanuel Clolus

Luci Philippe Berthomé

Costumi  Marguerite Bordat

Suono  Marc Bretonnière

Il regista francese Eric Lacascade, dopo anni di intensa  e affascinante ricerca  sul teatro di Cechov, di messe in scene entusiasmanti -  come Platonov per il Festival di Avignone -  traccia un percorso di scena e di studio su un autore come Gor'kij, la cui drammaturgia è  oggi per lo più dimenticata  e trascurata 

Les Estivants è l‘occasione di questo incontro con il mondo di Gorki, un mondo di patemi e  dolori, di dubbi piccolo borghesi, di umili radici che i protagonisti cercano di dimenticare o negare.

Un mondo senza passioni, che, nello specchio della vacanza, riflette su stesso, fa, del tempo sospeso dal lavoro, il tempo delle domande sull’esistenza e gli affetti, sul senso che la vita assume o che invece sfida.

Come un feuilleton del sentimento e del tempo, la vacanza offre la scena di incontri e conflitti, di fughe da fermo e scarti dolorosi: amori muti e nascosti, mancanze e abbandoni, un mondo in cui i personaggi  si cercano e si mancano, si marcano nei gesti e negli atti, si smarcano, o cercano di farlo  nelle parole che tracciano un mondo materiale di desideri e di convenienze, di appartenenze alla comunità, di esseri insomma descritti e visti  sulla scena della vita.

Questi esseri sono figli di un mondo che muore, esseri sulla soglia di un mondo a venire, nella Russia tardo zarista attraversata da i moti della rivolta e della rivoluzione: il teatro di Gor'kij racconta di individui alla ricerca permanente di se stessi, irrisolti e forse insofferenti, vittime dei casi e della storia, in cerca di riscatto, ma anche incapaci di dare a se stessi la forma di una vita piena. Né eroi ne antieroi, i personaggi di Gor'kij sono vivi sul palco non per guidarci né per offrirci una qualche salvezza: essi sono in scena nella cornice della storia,  nella forma della vita quotidiana che la storia illumina oppure oscura, dove si lotta e si sogna. 

Una dacia di campagna, piccoli borghesi che interpretano agognate vacanze, figure di coppie, di professioni  e vite, di amori delusi o confusi, di gesti che alludono al presente e non preludono al domani. 

Villeggianti estivi alle prese con una vita fitta di piccole azioni e premure, di malinconie e turbamenti, i villeggianti estivi di Gor'kij si presentano nella forma di azioni, si fanno presente nel linguaggio diretto e semplice delle situazioni, nella forma più evidente e visibile dei comportamenti. 

Teatro Stabile di Genova

ASPETTANDO GODOT

di Samuel Beckett

con Ugo Pagliai, Eros Pagni, 

 Gianluca Gobbi, Roberto Serpi, Alice Arcuri

Regia Marco Sciaccaluga

Scena Jean-Marc Stehlé, Catherine Rankl

Costumi Catherine Rankl

Musiche Andrea Nicolini

Luci Sandro Sussi

«Non c’è nulla di più comico della tragedia» ha scritto Beckett. E Aspettando Godot è, appunto, una tragicommedia, costruita intorno alla condizione dell’attesa, di cui sono protagonisti due strani esseri umani, che per due atti si ritrovano sotto un albero spoglio in una deserta strada di campagna. Sono lì perché un certo Godot ha dato loro appuntamento. I due (e con loro anche gli spettatori) non sanno neanche esattamente chi sia questo Godot, credono comunque che quando arriverà li porterà a casa sua,  darà loro qualcosa di caldo da mangiare e li farà dormire all’asciutto. Gettati ai margini di una società che non conoscono, in uno spazio insieme astratto e concreto nel quale irrompe a un certo momento un’altra strana coppia (quella formata da Pozzo e Lucky), Estragone e Vladimiro sono due personaggi che sembrano usciti da una comica del cinema muto, abitanti di un universo (molto simile al nostro) dove la fantasia può invadere la scena e prendere il sopravvento sulla morte, facendo trionfare sul palcoscenico un eccentrico mondo interiore, fatto di lazzi, gestualità, non-sense e divertenti paradossi: la vita stessa, insomma.

Società per Attori, Teatro Stabile del Veneto, Teatro Stabile d’Abruzzo

con il patrocinio di AMNESTY International 

ROMAN E IL SUO CUCCIOLO

(Cuba and His Teddy Bear)

di Reinaldo Povod

traduzione e adattamento di Edoardo Erba

con Manrico Gammarota, Sergio Meogrossi, Giovanni Anzaldo, 

Matteo Taranto, Natalia Lungu, Andrea Paolotti

Regia Alessandro Gassman
Scene Gianluca Amodio

costumi Helga H. Williams

Musiche originali Pivio&Aldo De Scalzi

Light designer Marco Palmieri

Sound designer Massimiliano Tettoni

Elaborazioni video Marco Schiavoni

Alla sua terza regia teatrale dopo La forza dell’abitudine di Thomas Bernhard e La parola ai giurati di Reginald Rose, visto a Modena la scorsa stagione,  Alessandro Gassman con Roman e il suo cucciolo mette in scena il testo di Povod, americano di origine cubana che incontrò enorme successo a Broadway, protagonista Robert De Niro. 

La prorompente forza drammatica dell'opera si basa sul rapporto irrisolto fra un padre semianalfabeta, spacciatore  di droga, nevrotico, che  alterna  momenti di dolcezza  a esplosioni di rabbia e un adolescente apparentemente schiacciato dall'autorità paterna, che vuole emanciparsi attraverso lo studio, ma che nasconde al padre le sue illusorie prospettive di vita e la sua progressiva dipendenza dall'eroina. Un maldestro socio in affari del padre, un intellettuale tossicodipendente, un altro spacciatore e la sua giovane prostituta sono gli altri personaggi che ruotano intorno alla drammatica vicenda umana di un uomo disposto a tutto pur di guadagnare denaro e garantire al figlio un futuro diverso dal suo, e di un ragazzo consapevole del fatto che il padre potrà, a suo modo, amarlo ma non riuscirà mai a capirlo. Un rapporto toccante, crudo, a tratti sconvolgente, che troverà compimento solo attraverso un fatale, catartico epilogo. Ma è anche una storia di disperazione e di degrado che, attraverso il drammatico destino di un'umanità condannata all'emarginazione, rimanda a problematiche sociali di grande attualità. Una delle sfide più difficili del terzo millennio sarà, infatti, quella di imparare a vivere in una società unita nella pluralità, ponendo come base quanto ci è comune: la nostra umanità.

 Cuba & His Teddy Bear - ha dichiarato Gassman - è un testo che mi ha coinvolto fin dalla prima lettura per l'umanità dei suoi personaggi, per uno stile di scrittura tagliente, crudo, profondo, che mai indulge al sentimentalismo. Con Edoardo Erba, traduttore e adattatore del testo, abbiamo deciso di ambientare la vicenda in una periferia urbana del nostro paese, all'interno di una comunità rumena, dove confluiscono personaggi di altra radice etnica”. Operazione che non tradisce il testo originale americano – ambientato tra gli  esuli cubani - che fa appunto coesistere personaggi di diverse razze, culture, religioni. È un dramma familiare e al tempo stesso sociale, un attualissimo sguardo sul presente che è anche un preciso richiamo a uno dei fenomeni che negli ultimi tempi più ci coinvolgono: la presenza degli immigrati nella nostra vita, presenza che ha cambiato la fisionomia delle nostre città e il tessuto delle nostre relazioni. Uno sguardo neutrale, non ideologico, fuori dagli schemi del razzismo o della solidarietà di maniera.

Vanishing Point e Napoli Teatro Festival Italia

INTERIORS

                                              

una creazione di Vanishing Point

Ideazione e regia Matthew Lenton

Ispirato a L'Intérieur di Maurice Maeterlinck

Scenografia e luci Kai Fischer

Musica e suono  Alasdair Macrae

Proiezioni e video Finn Ross for mesmer

Costumi Eve Lambert

Soggetto e testo  la Compagnia

Drammaturgia Pamela Carter

Artista associato Sandy Grierson

Ispirato a L’interieur del belga premio nobel Maurice Maeterlinck, Interiors, diretto dal giovane regista  Matthew Lenton, è uno spettacolo di teatro fisico e visivo di raro fascino che sviluppa il tema del guardare e dell’essere guardati. Lo spettacolo ha debuttato lo scorso anno ad Edimburgo suscitando unanimi consensi. L’associazione dei critici teatrali scozzesi gli ha riconosciuto ben tre premi: miglior produzione, migliore ensemble artistico e miglior regia. 

In una sala che il pubblico vede inquadrata da una grande finestra, assistiamo ad una cena tra amici. Inizia la serata, si sviluppa la conversazione ed iniziano storie sui vivi e sui morti, sulle cose perse, su quanto di dice quando le gente siede insieme in una situazione conviviale. Emergono alcuni segreti, si dicono alcune bugie. Qualcuno guarda fuori. 

Uno spettacolo sui suoni, sul silenzio.

Matthew Lenton ha fondato la compagnia Vanishing Point nel 1999 e da allora ha diretto tutte le sue produzioni. Collabora regolarmente con la Royal Scottish Academy of Music and Drama, sviluppando un lavoro di ricerca con gli studenti dirigendoli in tre lavori. Attualmente Lenton sta lavorando ad un’opera con il compositore Jocelyn Pook per la Linbury Studio della Royal Opera House.  A breve inizierà le riprese del suo primo film per Channel 4.

Compagnia Menoventi, Emilia Romagna Teatro Fondazione

INVISIBILMENTE  

di  Gianni Farina, Alessandro Miele, Consuelo Battiston

con Alessandro Miele, Consuelo Battiston e Gianni Farina

Regia  Gianni Farina

“Allora si aprirono gli occhi di tutti e due e si accorsero di essere nudi.” (Genesi 3, 7)

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.

Volevamo fare 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 degli ignavi senza peccato.

Abbiamo poi trovato il reagente dell’intreccio: una rivelazione mal compresa che porta al delirio. Abbiamo intuito financo una possibile forma di Ermes, messaggero della rivelazione.

Ma non è tutto: c’era un’idea per dare forma all’invisibile che mugghia sotto di noi e pure la relativa reazione dei nostri antieroi al mistico incontro!

Insomma, un capolavoro che sondasse la reazione dell’umanità posta sotto analisi ed in attesa di relativo giudizio; la consapevolezza dell’essere osservati e di avere un dito enorme puntato contro; la sensazione concreta di un’autorità superiore che sceglie proprio noi, ramo secco nell’evoluzione della vita su questo pianeta.

Il tutto reso attraverso equilibrati effetti speciali ed una manciata di ottimi attori.

Però ci servirebbe un elefante, che non abbiamo.

La produzione si ostina a non volerlo acquistare.

Quindi faremo un’altra cosa.

Compagnia Menoventi, Emilia Romagna Teatro Fondazione

IN FESTA

di Consuelo Battiston, Gianni Farina, Alessandro Miele

“Solo di quando in quando,

in certe interminabili sere,

un’occhiata dall’altra parte,

alla finestra illuminata

dove vivono altri,

e la vaga sensazione

di essersi persi qualcosa.”

 (H.M.Enzensberger)

Lui e Lei preparano una festa. LA FESTA. E’ molto importante per loro ed hanno invitato proprio tutti. E così Lei pulisce i piatti e Lui prepara biscotti da offrire. Il semaforo li guarda dal fondo della scena e ogni tanto interviene nelle loro azioni.

Tutto deve essere perfetto... e iniziano ad arrivare regali. «Ciao mi dispiace non posso venire questa sera divertitevi. Protesilao» - «Ciao sono Muzio, verrò sicuramente e se volete arriverò prima per darvi una mano» - Lui e Lei: «Ma non serve!», perché imperterriti continuano i preparativi nonostante strane coincidenze, annunciate dal campanello, che intervengono, non senza ironia, a riportare i due personaggi alla situazione che precede l’evento.

Senza farci caso loro vanno avanti nei preparativi, ed ecco le prove d'accoglienza degli invitati che vanno a finire... non nel migliore dei modi. Ma l’occasione è importante e ricca di aspettative... Il ritmo aumenta, arrivano gli invitati, strette di mano, bacetti sulle guance, pacche sulle spalle... musica, si balla e si fanno accomodare gli ospiti e inizia il delirio, sempre più decadente. E se prima si rideva delle sventure di queste due figurine ora si provano quei brividi prima della febbre.

Il linguaggio utilizzato per raccontare una storia semplice ed essenziale, che ripercorre a tratti il plot de Le sedie di Ionesco, 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 dello spettacolo aumenta, passando dalle invocazioni dei personaggi a quelle di Beethoven, fino al momento topico, la festa: una esplosione visiva più vicina ad una tela futurista, freneticamente 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.

Emilia Romagna Teatro Fondazione, CTB Teatro Stabile di Brescia, La Corte Ospitale

LE MUTANDE

di Carl Sternheim

Regia Monica Conti

distribuzione in corso

anteprima nazionale: Teatro Herberia – Rubiera, 8 gennaio 2011

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

Le Mutande è un testo importantissimo, può essere considerato un “piccolo classico” ma, sia per le tematiche che per il linguaggio, è assolutamente contemporaneo. Si tratta  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 però 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 s’inserisce all'interno di un percorso attento alla valorizzazione dei giovani talenti.
       Monica Conti

Insieme a Bertolt Brecht, Carl Sternheim è considerato il maggiore drammaturgo tedesco del Novecento. 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.

Monica Conti si diploma in regia alla scuola “Paolo Grassi” di Milano e in pianoforte al Conservatorio di Brescia. Per oltre dieci anni lavora come attrice e viene diretta da alcuni tra i maggiori registi italiani. A partire dal 1996 si dedica prevalentemente alla regia e firma numerosi lavori. Nel 2001 le viene conferito il Premio Hystrio alla regia.Ha diretto, tra gli altri, Gianrico Tedeschi, Franco Branciaroli, Roberto Trifirò. Nel 2000 debutta nella regia lirica con l'opera dodecafonica Barrabas di Camillo Togni presentata in prima internazionale e Il mito di Caino di Franco Margola, al Teatro Grande di Brescia.Per RAI RADIO TRE cura la regia di Sterminio ovvero il mio fegato è senza senso di Werner Schwab e La Chunga di Mario Vargas  Llosa.

Emilia Romagna Teatro Fondazione

FREDDO

di Lars Norén

Traduzione Annuska Palme Sanavio

Regia Marco Plini

distribuzione in corso

prima nazionale: Teatro delle Passioni – Modena,  3 marzo 2011

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 di 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  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 per un futuro prossimo.

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 collaborazione con il Festival ES-TERNI. Dal 2005 alterna l’attività di regista a quella di insegnante per la Scuola Civica Paolo Grassi di Milano e per i Corsi di Alta Formazione Teatrale di Emilia Romagna Teatro.



