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L’appuntamento è tra sette anni, 
al Teatro Studio Mila Pieralli. È su 
un’anonima parete della storica sala 
di Scandicci che si trova incastonato 
quello che – agli occhi del pubblico del 
2025 – apparirà forse come un prezioso 
reperto archeologico, la reliquia di 
un’epoca nei confronti della quale 
provare una struggente nostalgia, o 
piuttosto un’istintiva repulsione. Parole 
e sogni, incubi e desideri: ecco il tesoro 
custodito nella capsula del tempo 
sigillata da Sotterraneo nel marzo 2015 
durante Diecisottozero, la festa per il 
primo decennale del collettivo formato 
da Sara Bonaventura, Claudio Cirri e 
Daniele Villa. Chiuso con la promessa 
di una riapertura trascorsi dieci anni, lo 
scrigno contiene al suo interno ipotetici 
vaticini sul destino dell’Occidente, 
stilati dagli artisti e dagli spettatori, 
dai giornalisti e dagli operatori presenti 
all’evento.
Eppure non è il futuro a costituire il 
nucleo germinativo primario delle 
creazioni del gruppo fiorentino, tra i 
vincitori nel 2009 del premio speciale 
Ubu per la “capacità di rinnovare la 
scena, mettendo alla prova la tenuta 
del linguaggio”. Ciò che infatti ha 
determinato lo sviluppo di spettacoli 
come Homo Ridens, Be Normal! e il 
recente Overload è – nelle parole di 
Daniele Villa, dramaturg e co-autore – 
“il divenire: le trasformazioni in atto, 
quello cioè che caratterizza il presente 
non tanto in termini di attualità, quanto 
di contemporaneità”. 
A essere indagati nei tanti lavori 
di Sotterraneo sono state così le 
difficoltà di un’intera generazione a 
conciliare aspirazioni e realizzazione 
professionale, o la progressiva 
alterazione – nell’età del dominio 
dei media e dei social network – 
delle nostre capacità di attenzione 
e di ricettività. Fin dal debutto 
con 11/10 in apnea, Sotterraneo 

ha attraversato il tempo presente 
e ne ha restituito la complessità e 
le contraddizioni, ricorrendo a una 
cifra estetica avant-pop, surreale e 
ironica se non addirittura grottesca. 
Alle troppe aporie dell’oggi, proprio 
il teatro sembra d’altro canto 
offrire un possibile farmaco: quello 
“dell’esperienza culturale non 
mediata, dell’aggregazione, della live 
art, che si pongono, in una società 
iperdigitalizzata, come elementi da 
recuperare. Dopo questa ‘febbre 
digitale’, avremo forse voglia di 
ritornare a una socialità diretta, a una 
fruizione culturale di eventi unici, live, 
che accadono davanti a noi e sono 
immediatamente condivisi dai corpi”. 
Se il presente appare a Villa come 
“un’epoca contraddistinta da 
grandissime manipolazioni e post-
verità”, lo spettatore – o meglio 
il cittadino – ha l’opportunità di 
partecipare alla costruzione di un 
futuro non distopico, grazie a un 
quotidiano e salutare esercizio della 
propria intelligenza. 
“Il cittadino ha il compito di essere 
vigile rispetto alle fake news, di 
opporre scetticismo a chiunque voglia 
attirare l’attenzione urlando di più, 
di allenare la propria intelligenza: 
leggendo tanti libri, andando spesso a 
teatro e al cinema, visitando mostre e 
musei. E possibilmente facendo tutto 
ciò in modo condiviso: perché siamo 
animali sociali, e la nostra intelligenza 
si accresce in relazione a quella degli 
altri”.
Forse, murato dentro il Teatro Studio di 
Scandicci, il futuro ha un aspetto buio: 
tra sette anni, quando come Pandora 
scoperchieremo il vaso con le paure e 
le speranze lì segregate in un ormai 
lontano 2015, “la profezia di un’epoca 
oscura rischierà di autoavverarsi, 
se non saremo in grado di allenare 
l’intelligenza”.

Si presentava come un’ardua sfida 
l’ultimo lavoro di Alessandro Serra. Il 
solo immaginare di portare in scena 
un Macbeth recitato in sardo, carico 
delle suggestioni carnascialesche 
della Barbagia, terra di archetipi e 
pulsioni dionisiache e, come tradizione 
elisabettiana vuole, interpretato da 
soli uomini, sembrava un azzardo. 
Ma così non è stato. Il Macbettu è 
stato un grande successo, non tanto 
per il premio Ubu, che lo ha decretato 
miglior spettacolo del 2017, quanto per 
l’attenzione di un pubblico che continua 
ad affollare le repliche del lavoro in 
Italia così come all’estero. Sorte che 
è toccata anche alle altre creazioni di 
Serra negli ultimi anni.
Sin dal primo capitolo della Trilogia 
del silenzio, Beckett box del 2007, 
che ha rappresentato una svolta nel 
percorso di Teatropersona – compagnia 
fondata da Serra nel 1999 – la ricerca 
teatrale del regista ha cominciato ad 
evidenziare stilemi – e soprattutto 
una poetica – che sono arrivati ad 
una compiutezza in Macbettu, “punto 
di arrivo e al contempo punto di 
partenza”, come afferma il regista 
laziale, per nuove sfide. Infatti, 
all’orizzonte già si stagliano nuove 
prove: Il costruttore Solness di Ibsen 
con Umberto Orsini e Il giardino dei 
ciliegi di Checov, “il giardino che ho in 
testa da vent’anni” dice.
Una ricerca teatrale alla cui base sta 
una forte ammirazione per maestri 
quali Brook, Kantor e Grotowski, che 
si è snodata attraverso lavori in cui 
l’autore si è confrontato con giganti 
della letteratura e dell’arte quali Schulz, 
Proust e Giacometti. Lavori, questi, tutti 
caratterizzati dalla “mancanza di parola 
in scena”, parola che è poi tornata 
a vivere in scena con il felice H + G, 

evocativa discesa negli archetipi della 
fiaba Hänsel e Gretel dei fratelli Grimm 
e, appunto, Macbettu. 
Nell’arco di un decennio, le 
messinscene di Teatropersona 
hanno messo in luce un percorso 
caratterizzato dai precisi stilemi di un 
teatro che deve mostrare, non dire o 
raccontare. Infatti è l’immagine, che 
riconnette lo spettatore con l’archetipo, 
a cui è affidato lo sviluppo della 
messinscena, il cui fulcro viene ad 
essere l’attore. Non un teatro visivo 
quindi, quanto un teatro di attore. 
Fondamentale il ruolo giocato 
dall’archetipo nelle messinscene, per 
risvegliare in chi assiste emozioni, 
potremmo dire, ataviche, di quelle che 
proviamo nell’infanzia. Ci soccorre 
a tale proposito una tesi di Cristina 
Campo che afferma che i bambini sono 
in possesso di un organo misterioso 
di presagio e corrispondenza, pronto 
allo stupore nei confronti della realtà, 
destinato purtroppo a perdersi col 
tempo. Ed è proprio questo che Serra, 
con il suo teatro, mira a risvegliare. 
Oltre a curare la regia, si occupa 
di ogni aspetto della messinscena, 
dalle scene e i costumi, fino alle luci 
e al testo. Oltre all’importanza dei 
rumori e dei suoni, soprattutto gli 
elementi scenici vengono ad avere 
un ruolo fondamentale nei suoi 
lavori. Sono oggetti usati, che va a 
cercare per restituirgli nuova vita e, 
principalmente, per far sì che portino il 
loro bagaglio di vissuto in scena. 
Nel corso degli anni, messinscena dopo 
messinscena, il teatro di Alessandro 
Serra è cresciuto ed ha avuto il merito 
di non “distrarsi”, non ha perduto 
la strada maestra, non si è fatto 
irretire da mode e nuovi linguaggi, 
ma ha perpetrato una linea poetica ed 
evocativa che ha portato il suo teatro 
ad avere e manifestare caratteristiche 
sempre più definite e riconoscibili, 
senza tuttavia essere inserite dentro 
un quadro statico. Tutti elementi che 
ne fanno una figura di spicco nel futuro 
del panorama teatrale. Un futuro roseo 
quello del teatro, sostiene il regista 
laziale, in quanto è “una delle poche 
possibilità per non essere trasformati 
tutti in algoritmi”.
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RISVEGLIARE EMOZIONI E STUPORE
Le sfide di Alessandro Serra e Sotterraneo
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in alto, la compagnia Sotterraneo in Il giro del 
mondo in 80 giorni. Storygame fra Jules Verne e 
Sotterraneo

a sinistra, una scena di Macbettu, la rilettura in 
dialetto sardo del dramma di Shakespeare firmata 
da Alessandro Serra (produzione Sardegna Teatro e 
compagnia Teatropersona)

Serra: il teatro 
per non essere 
trasformati in 
algoritmi

Sotterraneo:
il teatro contro
la febbre digitale

di Alessandro Iachino

di Marco Menini




