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questa stagione nei teatri italiani. La 
regia è di Federico Vigorito (prod. Laros 
di Gino Caudai).

Sulla poesia pasoliniana in lingua 
italiana ha lavorato Luigi Lo Cascio, 
che a dicembre porta in scena Il sole 
e gli sguardi (La poesia di Pier Paolo 
Pasolini in forma di autoritratto). Lo 
Cascio indaga sulla relazione intima e 
sociale che emerge dal corpus poetico 
di Pasolini, fino alla sua forte e profetica 
posizione pubblica. Ad aiutarlo in scena 
Nicola Console, che cura anche scene 
e disegni, mentre le musiche originali 
sono di Andrea Rocca. Completano la 
squadra Alice Mangano (scene e art 
director), Alberto Bevilacqua (disegno 
luci) e Marco Serafino Cecchi come 
assistente alla regia. Il tutto per una 
coproduzione fra il CSS Teatro Stabile 
di Innovazione del Friuli Venezia Giulia 
e il Teatro Metastasio Stabile della 
Toscana.

Sempre nel corso della stagione appena 
iniziata c’è Massimo Popolizio che, 
per il Teatro di Roma, ha curato con un 
cast di giovani attori un adattamento 
teatrale da Ragazzi di vita, insieme a 
Vinicio Marchioni. Dal canto suo Ennio 
Fantastichini, sarà protagonista al 
Brancaccio di Roma (2 novembre 2015) 
della rappresentazione Tra la carne e il 
cielo. Nel progetto del Teatro di Roma, 

con Fondazione Toscana Spettacolo 
onlus, Gianfranco Pedullà debutta il 2 
novembre (repliche fino all’8), con il suo 
Arcitaliani o le 600 giornate di Salò, una 
trilogia per “leggere” l’Italia e la società 
attraverso gli occhi del poeta.

Fra i progetti inediti, teatrali o 
musicali, che in questo autunno 
accompagneranno l’anniversario 
ufficiale della morte (2 novembre 1975), 
la parte del leone è fatta dal CSS Teatro 
Stabile di Innovazione del Friuli 
Venezia Giulia, che torna una volta 
di più a Pasolini, dopo la monografia 
dedicatagli nel 1981 e il progetto 
Un viaggio lungo un anno del 1995, 
realizzato a vent’anni dalla scomparsa. 
Nell’estate appena trascorsa Giuseppe 
Battiston, Luigi Lo Cascio, ricci/
forte, Fabrizio Arcuri, Rita Maffei e 
Virgilio Sieni hanno curato sei diversi 
allestimenti che debuttano a Udine fra 
il prossimo novembre e il febbraio 2016. 

Il primo novembre, nel corso di una 
intera serata in memoria di Pasolini 
al Palamostre di Udine, debutta Non 
c’è acqua più fresca, con Giuseppe 
Battiston e il cantautore Piero Sidoti. 
Lo spettacolo è ispirato alla poesia di 
Pasolini in lingua friulana, ed è pensato 
come un viaggio di ritorno nella “terra 
di temporali e primule” che Battiston 
ben conosce, visto che proprio da 
Casarsa proviene il ramo paterno della 
sua famiglia. Con la regia di Alfonso 
Santagata e la drammaturgia di Renata 
Molinari, Non c’è acqua più fresca 
vuole non solo restituire la bellezza 
del grande laboratorio di poesia in 
lingua friulana dell’artista, ma anche il 
suo spessore emozionale nella nostra 
memoria collettiva.

Fra gli omaggi, Il Vantone, adattamento 
di Pasolini del Miles Gloriosus di Plauto, 
che Ninetto Davoli porta in tournée in 

In tutto il mondo si continua a 
studiare e approfondire l’opera di 
Pier Paolo Pasolini, anche grazie alla 
corposa eredità lasciata dall’artista 
e intellettuale friulano nei molteplici 
campi cui si dedicò (cineasta, pittore, 
romanziere, linguista, traduttore 
e saggista), nel corso di una vita 
intensissima. A quaranta anni dalla 
sua tragica scomparsa, sui palcoscenici 
italiani non si contano gli spettacoli, 
teatrali o musicali, tratti dalle sue 
opere. L’elenco che segue è per forza di 
cose provvisorio, cercando comunque 
di offrire una panoramica di quanto è 
già andato in scena in questo 2015 e 
di quello che ci andrà nel corso della 
stagione appena iniziata.

Nel corso dell’estate Archivio Zeta 
ha presentato a VolterraTeatro un 
progetto in quattro tappe su Pasolini, 
coinvolgendo gli abitanti della città 
toscana compresi gli operai della 
Smith Bits, testimoni in nuce delle 
profezie pasoliniane e in lotta per il 
posto di lavoro, messo a rischio dalle 
cieche strategie della multinazionale 
proprietaria della storica fabbrica di 
scalpelli per trivellazioni petrolifere. 
Sono così andati in scena Pilade/
Camposanto, Pilade/Nascita di Atena, 
Pilade/Campo dei rivoluzionari e 
Pilade/Montagne, tutti per la regia 
di Enrica Sangiovanni e Gianluca 
Guidotti, anche interpreti insieme 
agli operai e ai cittadini volterrani 
che in primavera avevano partecipato 
ai laboratori teatrali Logos e Pilade/
Montagne. “Gli operai della Smith – ha 

ricordato Guidotti fra uno spattacolo 
e l’altro – pensavano che avessimo 
scritto noi quelle parole, per loro. 
Invece Pier Paolo Pasolini aveva già 
intuito, con la sua intelligenza, la fine 
del mondo industriale, di questo mondo 
industriale”.

La compagnia milanese Phoebe 
Zeitgeist, che concentra la sua 
produzione artistica innestando 
nelle tracce di artisti noti un’azione 
personale, sta portando in scena 
Adulto di Giuseppe Isgrò, che con la 
drammaturga Francesca Marianna 
Consonni lega fra loro i “testi finali” di 
Dario Bellezza, Elsa Morante e Pasolini. 
La scelta è caduta sul Testamento di 
sangue di Bellezza, sull’Aracoeli della 
Morante e sul Petrolio pasoliniano, 
privilegiando nella lettura più l’aspetto 
umano che la denuncia sociale, 
presente ma più in sordina in questo 
allestimento che vede protagonista 
Dario Muratore insieme alle voci di 
Ferdinando Bruni e Ida Marinelli. 
La produzione Phoebe Zeitgeist è 
in collaborazione con Voci Erranti, 
Racconigi e TMO, Teatro Mediterraneo 
Occupato di Palermo.

In scena già da alcune stagioni c’è 
la produzione Garbatella di Matuta 
Teatro, un viaggio nella Roma di Pier 
Paolo Pasolini tratto dal suo Una vita 
violenta. Lo spettacolo scritto da Julia 

Boretti e Titta Ceccano prende spunto 
dal secondo romanzo dell’artista di 
Casarsa, con la storia d’amore fra Irene 
e Tommaso nella Roma degli anni 
Cinquanta che diventa un concerto per 
voci recitanti e chitarra. È un lavoro 
che guarda al teatro di narrazione, 
con la Roma della ricostruzione per 
sfondo, in bianco e nero, popolata 
dai bambini che giocano al calcio nei 
cortili e dai ragazzi che riempiono le 
sale fumose del cinematografo. La 
potenza della parola pasoliniana guida 
l’intero racconto, assecondata da una 
scenografia essenziale e dalle musiche 
di Roberto Caetani, che si ispira alle 
canzoni romane popolari in voga nel 
secondo dopoguerra.

In scena dai primi mesi dell’anno il 
lavoro di Antonio Latella Ma, nel 

quale Linda Dalisi e lo stesso Latella, 
partendo dalla prima sillaba della 
parola “mamma”, indagano sul ruolo 
dell’amatissima madre dentro l’opera 
di Pasolini, onnipresente come figura 
salvatrice dalla banalità del vivere 
quotidiano. “La Madre diventa anche 
una Madre-Scrittura – ha osservato la 
critica – dove il pozzo inesauribile è il 
pensiero e l’arma nella battaglia della 
vita è la parola”. Insieme a Latella, che 
ha già affrontato l’universo poetico 
pasoliniano con la trilogia Pilade 
(2002), Porcile e Bestia da stile (2004), 
ci sono la brava e intensa Candida 
Nieri nella parte della Madre, e poi 
la drammaturgia di Linda Dalisi, le 
scene di Giuseppe Stellato e i costumi 
di Graziella Pepe, per una produzione 
Stabilemobile in collaborazione con il 
Festival delle Colline Torinesi, dove 
l’opera ha debuttato, e Centrale Fies.

In Toscana, al Teatro delle Arti di 
Lastra Signa, nella stagione curata 

PASOLINI IN SCENA

Gli spettacoli per ricordare PPP
Una selezione dei titoli in scena nei cartelloni italiani

nella primavera del 2016, va in scena il 
Calderón per la regia di Federico Tiezzi 
con Sandro Lombardi.

Nel quadro del progetto Roma per 
Pasolini, dal 27 ottobre al primo 
novembre al Teatro India va in scena 
Sono Pasolini di Giovanna Marini, con 
Vinicio Marchioni. Si tratta di una 
composizione per coro e attore solista 
in funzione di lettore, con Marchioni sul 
palco sale l’oratorio Giovanna Marini. In 
contemporanea in Friuli il 2 novembre è 
in programma il Concerto per Pasolini, 
su musica commissionata dal Teatro 
Verdi di Pordenone al maestro Azio 
Corghi.

A partire dagli stimoli del celebre 
articolo del Corriere, Cos’è questo 
golpe? Io so, Fabrizio Arcuri trova 
un raccordo con Materiali per una 
tragedia tedesca di Antonio Tarantino, 
densa pièce sugli anni di piombo, per 
realizzare un serial teatrale a puntate 
che debutterà nel mese di dicembre. 

Nella primavera 2016 partirà Il treno di 
Pier Paolo Pasolini, un treno speciale 
che partirà da Udine per raggiungere 
Matera. L’idea del treno nasce dalla 
collaborazione fra il Teatro di Roma 
e il CSS, sempre nell’ambito delle 
manifestazioni per il quarantennale 
della morte dell’artista. Il viaggio che 
connetterà i due luoghi simbolici della 
biografia del poeta sarà animato da 
incontri, dialoghi, spettacoli, video e 
memorie.

Il Teatro dell’Archivolto di Genova 
produce e distribuisce per questa 
stagione il nuovo lavoro di Giorgio 
Gallione dedicato a Pasolini, Quello 
che non ho. È uno spettacolo di teatro 
civile, di teatro inchiesta, corroborato 
da uno sguardo altro, un sguardo alto, 
quello di Fabrizio De André, che sposta 
l’attenzione dello spettatore verso la 
poesia, non solo verso l’indagine. Lo 

spettacolo parla di degenerazioni: della 
televisione che è il nuovo fascismo 
del pensiero unico, della mutazione 
antropologica per cui non siamo più 
cittadini ma solo consumatori. In 
Quello che non ho si trasportano nella 
contemporaneità le grandi intuizioni 
di Pasolini. Timori già in fieri negli 
anni Sessanta e Settanta adesso fanno 
drammaticamente e da molti anni parte 
della contemporaneità.

Con PPP: Ultimo inventario prima della 
liquidazione (hommage à Pier Paolo 
Pasolini), il duo ricci/forte allestisce uno 
spettacolo che debutterà a inizio 2016, 
con la regia di Stefano Ricci. Si tratta di 
un’occasione per condividere istanze 
che muovono le nuove generazioni 
europee a partire dal bisogno di etica 
che Pasolini lanciava dalle sue pagine. 
Lo spettacolo farà tappa all’Argentina 
dal 14 al 16 giugno 2016, pochi giorni 
dopo l’allestimento al Teatro India 
(17-22 maggio 2016) di Dopo Pasolini di 
Paola Berselli e Stefano Pasquini.

di Riccardo Chiari
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Però ad un certo punto è finita sul 
set…
Ho iniziato scrivendo sceneggiature, 
con Suso Cecchi d’Amico, ma quando 
ho lavorato con papà lui non è mai 
stato didattico. Ciò nonostante ho 
imparato da lui la sintesi del cinema, 
la sua necessaria complessità, di 
come ogni personaggio debba essere 
caratterizzato, contraddistinto. Non 
c’era bisogno degli insegnamenti, 
bastava magari un discorso la sera a 
tavola… Erano ancora tempi in cui i 
giovani ascoltavano, e imparavano.

I suoi romanzi sono sugli scaffali delle 
librerie, magari con la fascetta di un 
premio vinto. L’ultima pellicola uscita 
nelle sale, Latin lover, ha salutato 
un’icona del cinema quale Virna Lisi. 
A teatro spopolano le sue commedie. 
Dove ha trovato il tempo di fare 
politica?
Non avevo mai fatto politica prima di 
partecipare alla manifestazione “Se non 
ora, quando?”, nel 2011, per il rispetto 
e la dignità delle donne. Non sono 
un’attivista, anche se da giovane sono 
stata femminista, ma mi interessa come 
va il mondo. L’idea era quella di dare 
un segnale, nessuno sapeva che quel 
segnale sarebbe stato così forte. Fare 
politica non mi appartiene, è un campo 
in cui ci sono molte improvvisazioni, 
preferisco farla così, a distanza. Magari 
raccontando le mie storie di donne, le 
famiglie in cui vivono. Con il movimento 
apriremo anche un sito dedicato alla 
maternità, le cose vanno avanti. 

Insomma un approccio defilato ma 
attento.
Non a caso sono laureata in economia 
e commercio: a me interessa quello che 
accade, devono essere prima di tutto 
le nuove generazioni a muoversi… 
Ho pure un figlio nel governo (Carlo 
Calenda, vice ministro dello sviluppo 
economico ndr)! Viviamo un momento 
prezioso, è il primo momento della 
storia in cui le donne possono essere 
pari agli uomini: non lo sprechiamo.

Cinema, teatro, letteratura: nello 
shaker creativo di Cristina Comencini 
ogni ingrediente trova il suo posto, 
la sua giusta dose, il proprio valore. 
E il risultato è quello di un’artista 
completa, che con estrema naturalezza 
si destreggia tra diversi linguaggi, 
senza capriccio ma ancor meno 
calcolo. Figlia d’arte, ha da sempre 
indossato quel cognome ingombrante 
con classe, rimboccandosi le maniche: 
parlare con lei, elegante signora 
romana garbatamente spiritosa, 
passa attraverso “papà e mamma”, 
ma anche i suoi studi, gli esordi alla 
sceneggiatura, l’impegno politico e i 
progetti per il futuro. 

Partiamo dal presente: cosa sta 
facendo in questo momento?
Sto scrivendo un copione tratto da La 
scena, la mia commedia interpretata a 
teatro da Maria Amelia Monti e Angela 
Finocchiaro. Nella versione per il 
grande schermo ci sarà Paola Cortellesi. 
È una commedia degli equivoci che 
è piaciuta molto al pubblico, ancora 

più degli altri miei lavori teatrali, Due 
partite e Est Ovest, che già erano 
andati bene. 

Quindi ritorno al cinema…
Sì, ma in realtà pure il teatro lo faccio 
volentieri, fin da ragazza. Mi piace 
parlare con il pubblico, avere un 
rapporto diretto con gli spettatori. In 
Italia ci sono pochi testi contemporanei, 
invece il teatro può avere una forte 
valenza di attualità. I dati Siae parlano 
chiaro: mentre il cinema è andato giù, 
il teatro è aumentato sensibilmente. 
Anche se il cinema muove un pubblico 
più vasto, molte sale sono chiuse, i film 
ormai si vedono a casa. Tornare a teatro 
è un po’ come ascoltare un vecchio 
vinile: più artigianale.

E la dimensione della scrittura, intesa 
come narrativa?
Scrivere romanzi è un lavoro solitario, 
non sai dove ti conduce, parte dal 
tuo profondo e va dove vuole… È una 
dimensione legata all’inconscio. Al 
contrario il cinema è collettivo, una 

forma allegra di lavoro. Sul set ci sono 
molte persone, si sta insieme.

Lei è cresciuta in una famiglia 
decisamente particolare, quando 
lei era una bambina suo padre si 
affermava come uno dei più grandi 
registi della sua generazione…
Ma guardi, quel che è successo a noi 
non ha niente di eccezionale. Spesso 
accade che il figlio di un avvocato faccia 
l’avvocato, io e le mie sorelle siamo 
finite a fare cinema. Paola è scenografa, 
Eleonora lavora nella produzione 
televisiva, ma tutto è successo, un 
giorno… Negli Stati Uniti è molto 
comune, ci sono le grandi famiglie di 
attori, di produttori, da noi un tempo 
c’erano le botteghe. Poi, in realtà, 
mio padre non voleva che facessimo 
cinema, o almeno diceva di non volerlo. 
Pensava che per una donna fosse 
un lavoro non sicuro, e poi odiava il 
nepotismo. Quando lesse il mio primo 
libro gli piacque: ecco, quella della 
scrittura era una strada che vedeva 
meglio per me… 

STAGIONE 2015-2016

Cristina Comencini si racconta
tra cinema, teatro e letteratura

di Valentina Grazzini

Donne al centro della scrittura nel segno della leggerezza

in alto, il cast tutto al femminile della 
versione cinematografica di Due partite

accanto, Stefano Annoni, Maria Amelia 
Monti e Angela Finocchiaro ne La scena
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operatore degli albori del cinematografo 
si fa, in una metamorfosi kafkiana, 
lui stesso non soltanto occhio ma 
tramite, passaggio, schermo, zoom. 
In quest’epoca dove se un bambino 
annega nelle onde è più importante 
filmarlo per poi mettere il video su 
youtube (ed aumentare i proprio click 
e seguaci e followers) che gettarsi in 
prima persona tra i flutti. 
Che la salvezza passa per la 
documentazione del reale, attraverso 
i pixel, allora la celluloide, di una 
telecamera più che dalla tangibilità, 
dall’esperienza sulla propria pelle 
(prima nazionale venerdì 23 ottobre, 
replica sabato 24).

Non siamo mai ciò che vorremmo 
essere, e agli occhi degli altri siamo 
sempre altro rispetto a quanto 
pensiamo noi stessi sul nostro stesso 
conto. Chiamalo “qui pro quo” o 
“gioco degli equivoci” per Feydeau 
esplodono in Sarto per signora con un 
camaleontico Emilio Solfrizzi diretto da 
Valerio Binasco (prod. Roberto Toni per 
ErreTiTeatro30). 
Un ricco signore per incontrare 
l’amante si finge il suo sarto personale 

Teatro di Michele Gentile) con altri 
due personaggi femminili, interpretate 
dalle evergreen Maria Amelia Monti e, 
ancora, Angela Finocchiaro. 
Le due protagoniste fanno i conti con 
i desideri e le voglie da una parte e 
l’età e le difficoltà di relazione che 
aumentano dall’altra. In mezzo a loro 

un ragazzo, che avrà venti, trent’anni 
di differenza d’età con loro, ma che 
inscena dinamiche scomposte, e forse 
dimenticate, gelosie, bugie, sotterfugi 
per negare la realtà, per nascondersi 
dietro un dito ma anche per gioire del 
presente, del tempo che sì fugge ma 
che si può anche fermare occhi negli 
occhi, per un attimo, una sera, una 
notte. Spettacolo che la Comencini sta 
adattando per il cinema, qui processo 
inverso.

Sogni, maledetti sogni, nel Si gira! a 
cura del binomio Stefano Massini e 
Arca Azzurra Teatro per questa nuova 
produzione che nasce sul palcoscenico 
del Teatro Niccolini di San Casciano 
(dove è in residenza la compagnia). 
Da un romanzo di Pirandello, un suo 
personaggio, Serafino Gubbio, che da 

Abbattiamo gli steccati fra teatro 
d’intrattenimento e quello di ricerca, 
fra teatro d’élite e grandi palcoscenici 
e quello di sperimentazione, fra 
quello giovane ed emergente e quello 
istituzionale e “decantato”. 
Un unico grande spazio vitale dove 
miscelare le esperienze tra chi è 
sulla scena rialzata e chi se ne sta 
in poltrona, pronto e proteso verso 
la novità, la messa in discussione e, 
perché no, non è un sacrilegio dirlo, 
il sano divertimento. Aggirandoci fra 
i teatri, piccoli o grandi, del circuito 
di FTS, nei prossimi mesi potrete 
imbattervi in alcuni protagonisti della 
scena italiana che hanno scelto i 
palcoscenici toscani per riallestire i loro 
spettacoli. 
Prendete l’agenda e cominciate con 
il segnarvi l’adattamento scenico 
di Qualcuno volò sul nido del 
cuculo nell’elegante Teatro del 
Giglio di Lucca (16,17,18 ottobre). 
A quarant’anni dalla sua esplosione 
in pellicola, con uno stuolo di premi 
oscar portati a casa, e celebre per la 
faccia che bucava lo schermo di Jack 
Nicholson dagli occhi spiritati e i capelli 
elettrificati, Alessandro Gassmann ne 
cura una trasposizione efficace (prod. 

Fondazione Teatro di Napoli). 
Seguendo il solco già intrapreso 
con La parola ai giurati, con la sua 
messinscena permette di rivedere un 
classico amatissimo di celluloide per 
chi già ne fece oggetto di culto; chi 
all’epoca non era nato, avrà l’occasione 
per la prima volta di confrontarcisi. 
Gassmann, dopo la frizzante regia 
del Riccardo III, del premiato Roman 
e di 7 minuti di Stefano Massini, 
prosegue il suo personale discorso 
sull’impegno civile trattando stavolta 
il tema manicomiale e le libertà 
negate; e lo estende ai divieti e 
alle coercizioni, stimolo per una 
sana ribellione quotidiana senza 
accettare diktat e status quo, verso 
una presa di coscienza, una maggiore 
responsabilizzazione delle proprie 
azioni, mettendo in discussione gli 
assiomi che ci cadono dall’alto.

Un altro beniamino del pubblico 
toscano, Alessandro Benvenuti, sceglie 
i teatri del circuito per riallestire i due 
spettacoli con cui attraverserà l’Italia di 
questa stagione (entrambi prodotti da 
Arca Azzurra Teatro). 
Al Teatro del Popolo di 
Castelfiorentino riprende il suo cavallo 
di battaglia Benvenuti in casa Gori 
(11 novembre), in cui interpreta dieci 
componenti della famiglia per uno 
sfolgorante monologo, che da quasi 
trent’anni miete successi. Al Teatro 
Accademico di Bagni di Lucca il 
comico toscano riprende il suo ultimo 
lavoro teatrale, Chi è di scena, un 
divertentissimo testo in salsa thriller 
(17 dicembre).

Il Teatro Moderno di Agliana si fa in 
due per una nuova produzione e per 

un riallestimento. Si parte ancora dal 
cinema per raggiungere il sipario con 
Calendar Girls, cast di tutte donne 
capitanato dalle big Angela Finocchiaro 
e Laura Curino, dirette da Cristina 
Pezzoli (prod. Agidi). Nessun sesso 
debole, nessun fiocco rosa, please. 
Ormai non più giovanissime, le cinque 
protagoniste, in odore di menopausa 
e sul limbo della terza età, decidono, 
tra il divertimento e lo stupore, di 
mettersi in pose osé e nature per una 
raccolta benefica di fondi a favore di 
un ospedale, abbattendo il mito della 
giovinezza e della carne fresca, della 

STAGIONE 2015-2016

Protagonisti della scena in Toscana
Sui palcoscenici del circuito FTS riprese e nuovi allestimenti

e particolare, con tutte le conseguenze 
del caso. Un testo ad orologeria che fa 
della brillantezza e della risata le sue 
armi migliori. Le bugie hanno le gambe 
corte, ma sono il pepe necessario 
della sopravvivenza della coppia. Per 
incontrare il simpatico e bravo Solfrizzi 
dovete aggirarvi nei dintorni del Teatro 
del Popolo di Castelfiorentino (22 
ottobre).

Per la danza, al Teatro Signorelli di 
Cortona, la coreografa e regista Monica 
Casadei sta realizzando il suo ultimo 
lavoro, Carmen-N°0 con la compagnia 
Artemis Danza. 
La sua è una Carmen selvaggia, 
passionale, istintiva e sensuale. Libera 
di amare e di esistere. Una storia, 
mille storie uguali a loro stesse che 
si ripetono nei secoli. Libertà uguale 
morte annunciata (giovedì 10 marzo 
2016).

Se parliamo di amori e tradimenti la 
chiusa migliore non può che essere 
il Don Giovanni (da Molière) nella 
versione del bel tenebroso Alessandro 
Preziosi che incarna lo stesso 
personaggio, folle amatore seriale 
e disilluso, dalle parole di Molière 
(produzione Khora.teatro/TSA Teatro 
Stabile d’Abruzzo). L’attore dagli occhi 
di ghiaccio chiude così la sua trilogia 
passata dall’Amleto, percorsa nel 
Cyrano e conclusasi con il perenne 
innamorato e disperato aristocratico 
nel suo buco e vuoto esistenziale 
che la conquista di tutte le donne 
del mondo non potrà mai colmare 
ed appagare. I sogni son desideri. Il 
palcoscenico scelto da Preziosi per il 
suo riallestimento è il Teatro Goldoni 
di Livorno (27 e 28 ottobre).

di Tommaso Chimenti

perfezione cercata ad ogni costo, del 
mito del corpo anoressico; che si è belli 
per quello che esprimono gli occhi: per 
ragazze di tutte le età.
Ancora donne, sempre donne, il 
motore della vita, il sale della terra 
per il riallestimento ad Agliana di uno 
spettacolo di successo della scorsa 
stagione (in calendario il primo aprile). 
Dalla penna prolifica di Cristina 
Comencini (nella pagina accanto 
l’intervista), e per la sua regia, arriva 
La scena (prod. Compagnia Enfi 
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Fra i progetti di formazione curati 
da Fondazione Toscana Spettacolo 
onlus, quest’anno si è svolto anche 
Scrivere di teatro: un percorso con gli 
allievi del liceo scientifico Galilei di 
Siena curato dal critico Igor Vazzaz, 
fondatore del portale Lo Sguardo 
di Arlecchino. “Più che a formare 
nuovi critici, questi laboratori mirano 
soprattutto alla formazione del pubblico 
– spiega Vazzaz – hai a che fare con 
ragazzi molto giovani (una prima e 
una terza), il gioco è entrare nelle loro 
lunghezze d’onda, per poi guidarli 
nella rielaborazione delle esperienze 
estetiche, evitando quindi un consumo 
passivo”. 
Ecco allora che gli studenti hanno 
seguito quattro spettacoli per 
poi cimentarsi con le loro prime 
recensioni. Un lavoro appassionato 
e appassionante. “Partono sempre 
digiuni e pian piano acquisiscono 
il loro armamentario”, racconta il 
docente. Con gli elaborati finali – 
relativi allo spettacolo Non si sa come, 
di Pirandello, diretto da Federico 
Tiezzi – i ragazzi hanno partecipato al 
mini-concorso indetto da Fondazione 
Toscana Spettacolo onlus. 
“Una giuria di quattro persone ha 
valutato tutte le recensioni, il vincitore 
avrà un premio in biglietti teatrali”. 
Ecco allora qui di seguito – in ordine 
sparso - alcuni estratti dai testi dei 
primi classificati. 

Tenutosi dal 3 al 5 marzo al teatro
dei Rinnovati di Siena, lo spettacolo
Non si sa come, messo in scena
dalla compagnia Lombardi Tiezzi, si
può definire come un’interessante
riproposta dell’omonimo dramma
pirandelliano ambientato negli anni
Trenta, che, in entrambi i casi, si
addentra nelle oscure spire della
coscienza di un uomo tormentato
dall’aver commesso un atto che lui
stesso definisce “delitto”, ma di cui
non vuole assumersi le colpe. […]
Il particolare caratterizzante della
rappresentazione è la presenza di
alcune figure le cui teste rappresentano
quella di uno spaventoso rettile che
introducono quasi ogni scena e intrigo
amoroso, come a simboleggiare
che presto gli stessi personaggi si
sarebbero dilaniati tra di loro. […]
In conclusione, lo spettacolo si è
rivelato molto intrigante e coinvolgente,
conducendo lo spettatore in una
sublime atmosfera tipica degli
ambienti medio-borghesi dei primi
del Novecento, sicuramente molto
apprezzato anche dagli amanti della
psicologia e della psicoanalisi come me.

Federico Faustini

Funzionale ed elegante la scena
minimale: dapprima un fondale
scandito da tre luci fa da cornice alle
prove d’insieme del quartetto; poi
un salotto borghese con tappezzeria
viola. Particolare è l’uso delle luci;
appariscenti e ricercati i costumi.
Monologhi e paranoiche conversazioni
si alternano e trascinano lo spettatore
nel caos del flusso di coscienza.
Nel complesso lo spettacolo Non si
sa come non mi ha colpito poi così
tanto, lo ho infatti trovato sin troppo
confusionario (forse colpa mia che non
sono riuscita a capirlo); mi ha creato
caos sull’andamento e sulla linearità
della vicenda e quindi non mi ha
catturato particolarmente l’attenzione. 

Dalila Rosati

Pare che un tempo, sui giornali, 
la critica teatrale fosse davvero 
importante. Lo testimoniano quei 
volumi con gli scritti di nomi illustri, da 
Roberto De Monticelli (Bulzoni) a Silvio 
D’Amico (Novecento), e i ricordi di 
redazioni che a tarda notte aspettavano 
la recensione di un qualche Poesio. 
O ancora i racconti di attori tremanti 
per l’arrivo di Franco Quadri, una cui 
parola sarebbe bastata – ci dicono – ad 
aprire la via dell’Olimpo o a frenare 
luminose carriere. Ma per credere tutto 
questo ci vuole una passione per la 
Storia, o magari un’infatuazione per il 
cinema, che pochi mesi fa presentava 
una avvizzita e potente critica del New 
York Times in Blackbird. Non è solo lo 
tsunami del web che ha cambiato le 
cose, minacciando la carta stampata e 
inflazionando il “lavoro” del giornalista, 
che spesso scrive a gratis o per pochi 
spiccioli. Per la critica teatrale, le cose 
andavano già male. Recensioni in via 
di estinzione e spazi più ampi solo per 
presentazioni e interviste, meglio se 
con divi di cinema e tv. Sarà mancata la 
fiducia nel critico, che magari tradiva 
i lettori per un umore passeggero o 
per una sincera infatuazione verso 
una criptica sperimentazione. O forse 
non c’è più tempo ed interesse per 
le elucubrazioni altrui. Ma si è anche 
allargato il bacino di utenza, spingendo 
gli editori in una strana rincorsa a 
gattini che saltano e a modelle in 
costume.
Eppure la critica resiste, anzi, rilancia. 
Con portali web che combinano 
approfondimenti, frammenti video e 
interviste, offrendo al lettore tutti gli 
elementi per farsi una seria opinione di 
quello che andrà a vedere. Resistono 
anche le tradizionali recensioni, scritte 
magari la notte da chi di giorno deve 
fare un altro lavoro. Se la “professione” 
è in crisi – un tempo di questo si 
campava – restano, bontà loro, i critici. 
È vero che ai tempi di Tripadvisor, 
ogni utente è un critico, e accanto a 
riviste e portali seri (Hystrio, Delteatro) 
pullulano decine di pagine fatte in casa. 
Ma non è un gran male. Il web ci abitua 
a surfare, confrontando sempre più siti, 
ed è raro farsi un’idea completamente 
sbagliata di uno spettacolo, cosa che 
invece capitava se Il Critico non era 
in buona. Questa Critica 2.0 usa nuovi 
strumenti e chi la fa spesso si forma 
in appositi corsi di specializzazione, 
affiancando a volte anche una pratica 
artistica. Chi cerca informazioni e 
approfondimenti, li trova. È strano 
che questo non interessi le grandi 
testate, che solo in pochi casi sfruttano 
le nuove possibilità per parlare di 
teatro. Nel mondo anglosassone è già 
la norma: Guardian, New York Times, 
e molti altri, offrono nutrite sezioni 
probabilmente più articolate e certo 
più corali delle pagine di un tempo. 
Da noi siamo ancora in transizione. 

Chissà cosa ne direbbero D’Amico, De 
Monticelli o magari Poesio. Pollice in 
alto o pollice in basso per la Critica 2.0?
Formare giovani critici? Una ricetta 
c’è, anche per l’entusiasmo di chi lo 
scorso anno ha seguito il laboratorio di 
Critica Teatrale organizzato da FTS al 
Pro.Ge.A.S. (Progettazione e gestione 
di eventi e imprese dell’arte e dello 
spettacolo). Un lavoro sul campo che 
ha portato i ragazzi a intervistare 
professionisti del teatro: da Umberto 
Orsini ad Adriana Asti, da Ugo Chiti 
a Maria Cassi, per realizzare un loro 
programma su Controradio. Oltre alle 
lezioni preparatorie, è servito quel giro 
dei teatri della Piana, quella visione 
di tanti spettacoli che li ha resi già 
precisi e taglienti nelle loro analisi 
confluite in sette puntate di Muchado, 
ancora disponibili online sul sito di FTS 
onlus. Non diventeranno tutti critici di 
teatro, ma potranno scegliere di essere 
produttori, uffici stampa, speaker 
o artisti consapevoli e preparati. O 
“semplicemente” saranno spettatori.

Scrivere di 
teatro a Siena

Il caso
Massini
“All’inizio volevo fare l’attore, poi 
sono passato alla regia, non avrei 
mai pensato di scrivere un testo”. 
Nemmeno per Stefano Massini il primo 
passo è stato immediato. Oggi che è 
alla guida del Piccolo Teatro di Milano, 
mentre i suoi testi vanno in scena in 
quindici diversi Paesi, il drammaturgo 
non dimentica i suoi primi passi. “Fu 
Ronconi a invitarmi a scrivere. Quando 
ero suo assistente, fui incaricato di 
tenere un giornale di bordo delle prove: 
doveva essere poco più di un ordine 
del giorno, ma io lo interpretai come 
uno spazio espressivo. Quando lo lesse, 
Luca mi disse ‘hai pensato di scrivere 
per il teatro?’”. Gli inizi non furono 
facili. “Mi fu subito detto, da varie parti, 
che era meglio se smettevo: i miei 
lavori erano molto lontani da quello che 
ci si aspettava da un venticinquenne. 
Mi ero quasi convinto, ma provai 
comunque a mandare un testo al 
Premio Tondelli (L’odore assordante del 
bianco, ndr), e lo vinsi”.
Artista poliedrico, Massini continua 
tuttora a dirigere molti suoi testi 
(l’ultimo, Schenzen, ha debuttato 
a maggio al Teatro delle Donne di 
Calenzano) e ha insegnato fino a 
giugno recitazione. “Sono stato anche 
macchinista! Negli anni dell’università, 
l’ho sempre fatto volentieri. Io sono 
convinto che al di là dei ruoli scritti 
in locandina, queste cose siano 

profondamente collegate. Non esiste 
un buon autore teatrale che non abbia 
delle idee di regia, o un regista che 
non sappia recitare. Quando Strehler, 
Castri o Ronconi facevano sentire come 
doveva essere recitata una scena, erano 
degli attori straordinari. Della scrittura 
mi piace il fatto che puoi stabilire tu 
i tempi, puoi prenderti anche quattro 
anni, mentre ormai per le regie hai a 
disposizione poche settimane”. 
Nel corso degli anni, il suo modo di 
scrivere è profondamente cambiato. 
“All’inizio pensavo che ci fosse un solo 
modo: il dialogo fra personaggi. Poi 
sono arrivato a lavori come Lehman 
Trilogy o Donna non rieducabile dove 
le battute non sono più assegnate, 
sono scritti come un continuo, e 
spetta al regista distribuire il testo 
agli attori. Ho sempre amato un 
teatro antiminimalista, parente della 
letteratura, intesa come narrativa. 
All’inizio introducevo i miei testi con 
lunghissime didascalie ambientali, non 
certo per una particolare fissazione 
alla Visconti, ma per inserire il 
lettore e l’attore in un particolare 
sistema d’immagini. Questo l’ho 
abbandonato, perché devi sempre fare 
tabula rasa. Ma non ho perso questo 
interesse ‘letterario’”. E così Lehman 
Trilogy viene pubblicato a ottobre 
da Mondadori. “È una soddisfazione 
enorme: è lo sdoganamento del teatro, 
che supera i suoi confini. Il sistema 
dei segni è talmente cambiato che 
certi spartiacque oggi sono aboliti, 
le differenze fra i generi espressivi 
iniziano a sparire”. 
Ora che è al Piccolo, cerca di aprire 
le porte per la nuova drammaturgia. 
“Stiamo avviando un comitato di lettura 
che possa visionare tutti i testi inviati 
al teatro. Oggi se scrivi qualcosa devi 
solo sperare che il direttore abbia il 
tempo di leggerla, mentre in molti 
paesi è normale che ci sia un gruppo di 
esperti addetti a setacciare materiale 
per nuove produzioni. Ho chiesto anche 
di fare un censimento dei grandi centri 
di drammaturgia internazionali, per 
analizzare i loro progetti e prendere 
il meglio. E ancora: una rubrica 
mensile, sul nostro sito, affidata a 
critici e specialisti, che possa essere un 
sismografo di quel che sta accadendo 
nella nuova drammaturgia in Italia”. 
Da sempre interessato 
all’insegnamento, ha diretto fino 
a giugno la Calenzano Teatro 
Formazione e per FTS ha coordinato 
un gruppo di allievi che hanno curato 
la presentazioni degli spettacoli in 
stagione. “Io penso che una scuola di 
scrittura dovrebbe essere un frullatore 
di stimoli e suggestioni. Ho avuto 
la fortuna di avere dei maestri, di 
conoscere grandi registi internazionali 
che mi hanno molto motivato. Bisogna 
trovare un tratto personale e avere 
fiducia in quel che si fa”.

SCRIVERE (DI) TEATRO

Verso la critica 2.0, lentamente
di Gherardo Vitali Rosati

Laboratori e progetti per un nuovo pubblico di critici e spettatori
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Strani giochi lessicali. Un acronimo, 
che annuncia la Nuova Piattaforma 
della Danza Italiana – rigorosamente 
in inglese – rimanda subliminalmente 
all’idea che, in fondo, ha visto nascere 
e fiorire questo importante progetto di 
promozione. NID. Fa pensare a un nido: 
luogo in cui si accudiscono i piccoli, si 
fanno crescere e dal quale, prima o poi, 
dovranno spiccare il volo. 
È la stessa cosa per gli artisti della 
danza italiana? In un certo senso, 
ancora oggi, sì. Anzi, a ben pensarci, 
ora più che mai sì. Perché se sono ormai 
passati trent’anni da quando con molte 
fatiche ma altrettanta perseveranza 
si è cominciato a delineare anche in 
Italia un vero e proprio sistema-danza 
(con l’affermazione di una generazione 
di artisti originali e la fondazione 
di compagnie “indipendenti” dalla 
logica degli enti lirici, ma anche con 
l’apparizione di una nuova generazione 
di operatori, davvero interessati al 
genere, oltre alla nascita dell’editoria 
specializzata e l’inserimento della 
disciplina nelle sedi accademiche), c’è 
ancora tanto, tanto da fare. Soprattutto, 
verificare regolarmente lo stato 
dell’arte, perlustrare le nuove tendenze 
espressive degli ultimi anni, monitorare 
le modalità produttive della nuova 
generazione di autori, ma – soprattutto 
– mostrare (o mostrare nuovamente) 
anche a un pubblico di osservatori 
esterni che la danza italiana “c’é”.
La NID/New Italian Dance Platform 
(dove quel New/Nuova sta a ricordare 
che effettivamente già durante la 
prima “ondata” vennero organizzate 
alcune importanti vetrine nazionali) 
è nata da questa esigenza. Non a 
caso, a farsene promotori sono stati 
i responsabili dei circuiti e i direttori 
di festival e rassegne che proprio 
grazie all’esperienza sul campo hanno 
deciso che era giunto il momento 
di “fissare” l’attuale situazione 
produttiva ed esporla all’attenzione 
del più largo e variegato pubblico, 
soprattutto di addetti ai lavori, italiani e 
internazionali.
Di fatto un’operazione nata dal 
sano pragmatismo di chi a diretto 
contatto con il pubblico, per il quale 
elabora stagione dopo stagione un 
preciso percorso culturale, non solo 
ha registrato in questi ultimi anni 
un vivace fervore nella produzione 

coreografica nazionale, ma in alcune 
situazioni se n’è fatto addirittura 
“motore”, attivando un’azione di 
scouting meticolosa, strutturata 
strategicamente, e diffusa quasi 
capillarmente su territorio nazionale. 
Dalla messa a fuoco del progetto 
alla richiesta di sostegno da parte 
del Mibact il passo è stato breve: 
ottenuto il supporto politico ed 
economico, integrato anche dalle varie 
regioni di volta in volta ospitanti la 
manifestazione, il pool di operatori 
riunitisi sotto la sigla RTO ha iniziato 
a tracciare la fisionomia della Nuova 
Piattaforma Italiana. Come impostarla? 
Invitare solo i nuovissimi? Puntare 
su tutte le tecniche e gli stili di teatro 
coreografico o delineare aree definite 
e riconoscibili? Ma soprattutto a quale 
“pubblico” parlare – attraverso gli 
occhi e i filtri dei diversi operatori da 
invitare?
Il panorama della danza italiana di 
oggi si mostra variegato, diffuso, 
ma dall’andamento anodico, quasi 
carsico. Mentre, nonostante l’amore 
del pubblico, il balletto di ascendenza 
classica sta sparendo dai teatri d’opera 
(come in un giallo di Agatha Christie i 
corpi di ballo delle Fondazioni stanno 
svanendo uno dopo l’altro: resterà 
forse la Scala? Chissà!) la danza 
contemporanea prolifera nelle sue 
molteplici accezioni e per gemmazione, 
visto che ormai siamo alla terza 
generazione dalla prima onda della 
Nuova Danza Italiana, si espande e 
diffonde.
L’edizione numero uno della NID
Nuova Piattaforma della Danza 
Italiana organizzata dal capofila Teatro 
Pubblico Pugliese tra Brindisi e Lecce 
nel novembre 2012, ma soprattutto la 
seconda, realizzata a Pisa e Pontedera 
nel maggio 2014 dalla squadra toscana 
capeggiata da Fondazione Toscana 
Spettacolo insieme a Teatro di Pisa 
e Fondazione Fabbrica Europa e con 
il contributo della Regione Toscana, 
hanno indiscutibilmente mostrato 
una notevole vitalità del settore, ed 
hanno anche evidenziato sia nella 
proposta dei lavori selezionati, sia nella 
ricezione del pubblico “generalista” 
la complessa diversità di sguardi e di 
valutazioni che domina e determina, 
ma può anche influenzare in un modo 
o nell’altro i futuri progressi dell’arte. 

Anche per gli osservatori “esterni” 
la maratona toscana inanellata in 
quattro giorni e diciotto compagnie ha 
proposto una interessante chiave di 
lettura – non libera da certe pericolose 
rigidità concettuali e protezionistiche 
– di un certo modo di considerare cosa 
è “contemporaneo” in danza e cosa 
non lo è. Dovuta a una commissione 
di selezionatori (su decisione dell’RTO 
sono per metà italiani e per metà 
stranieri e cambiano di edizione in 
edizione), che hanno voluto dare una 
precisa linea artistica alle proposte 
da mostrare, la vivace NID toscana 
infatti è diventata soprattutto lo 
spazio d’accreditamento per quegli 
artisti dalle modalità perfomative 
non convenzionali, prevalentemente 
attratti da un certo “disordine” dei 
linguaggi, che arriva talvolta a negare 
l’idea stessa che sta alla base della 
danza. Il che ha inevitabilmente scosso 
le opinioni. Il “nido” approntato per le 
compagnie e gli artisti rischia dunque 
di essere “iperprotettivo”? O l’uscita 
dal nido troppo acerba e imprevista? 
Molti gli interrogativi, che hanno 
toccato gli artisti in prima linea, ma 
di rimbalzo anche gli operatori: chi 
sceglie, con quali modalità lo fa? È un 
dibattito aperto, diffuso e delicato, 
anche perché si apre in coincidenza 
con le nuove indicazioni ministeriali 
del decreto Franceschini, che auspica, 
come si sa, un forte rinnovamento e 
un’attenzione alle nuove generazioni: 
un invito che autorizza a osare, anche 
a discapito della qualità reale e della 
reale preparazione.
Non di meno se dai primi feedback 
arrivati a qualche mese di distanza 
dalla piattaforma, ancora pochi contatti 
significativi sono stati avviati con 
gli operatori stranieri – che per altro 
programmano con due anni di anticipo 
– la NID Platform made in Tuscany 
ha appunto avuto il pregio di mettere 
subito in evidenza molti temi sui quali 
tutti gli addetti ai lavori (amministratori 
inclusi) devono riflettere e lavorare.
Probabilmente avremo qualche 
indicazione e risposta a Brescia, 
palcoscenico questo ottobre (dall’8 
all’11) della III edizione della NID 
Platform. A curarla per RTO è 
il turno di un team di operatori 
lombardi capeggiato da C.L.A.P 
Spettacolodalvivo e formato anche 

nella foto Compagnia Enzo Cosimi
Sopra di me il diluvio

da ArteDanzaE20, Cro.Me - Cronaca 
e Memoria dello Spettacolo, C.S.C 
Anymore/Festival Danza Estate e 
DanceHaus Milano, con il supporto 
della Regione Lombardia. Tre gli spazi 
teatrali cittadini abitati dalla NID: 
Teatro Grande, Teatro Sociale Salone 
delle Scenografie e Teatro Santa Chiara 
- Mina Mezzadri ospitano diciassette 
formazioni più due compagnie 
invitate fuori piattaforma. In ordine 
di apparizione sono DaCru, Cuenca/
Lauro, Barokthegreat (Sonia Brunelli), 
MK (compagnia ospite), Simona Bucci, 
Nicola Galli /Tir Danza, Manfredi 
Perego/Tir Danza,GDO Esperimenti 
Dance Company,  LeSupplici/Fabrizio 
Favale, Daniele Ninarello, Aiep Vidach, 
Enzo Cosimi, Moreno Solinas, Glen 
Çaçi, MMContemporary Dance/Michele 
Merola, Collettivo Cinetico/Francesca 
Pennini, Ambra Senatore, Moreno 
Solinas, Abbondanza Bertoni, Civica 
Scuola di Teatro Paolo Grasso (seconda 
compagnia ospite). 
Come si vede dall’elenco dei nomi, 
ancora una volta artisti della prima 
generazione della nuova danza anni 
Ottanta saranno affiancati a quasi 
debuttanti; autori che declinano i vari 
idiomi della danza contemporanea 
ad altri che sperimentano i potenziali 
costruttivi dell’hip hop; autori che sono 
anche caparbiamente restati a lavorare 
in Italia e altri che hanno iniziato a 
lavorare all’estero e lì hanno avuto 
già occasioni preziosissime (è il caso 
di Ambra Senatore dal gennaio 2016 
responsabile del Centro Coreografico 
Nazionale di Nantes, in Francia). 
NID, dunque, anche come crocevia 
di esperienze e di percorsi di vita? 
Perché no? Con l’auspicio che 
l’ascolto, la riflessione, la strategia 
e la pianificazione tengano conto 
dei fondamentali di quest’arte così 
deperibile e preziosa, portatrice di 
irresistibili malie ma anche di pesanti 
pregiudizi. E forse sta proprio agli 
operatori il compito più difficile. 
Scegliere chi far volare via davvero da 
quel nido che al di fuori sembra sempre 
un po’ troppo appartato e spesso 
accessibile solo agli adepti.

NID PLATFORM: BRESCIA 2015

di Silvia Poletti

Un “nido” per la nuova danza italiana
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Nacquero come Il Carrozzone, Federico 
Tiezzi, Sandro Lombardi e Loriana 
Nappini/Marion D’Amburgo prima di 
diventare Magazzini Criminali. Nacque 
come Il Marchingegno Giancarlo 
Cauteruccio prima di approdare nel 
pianeta Krypton, emisfero multimediale. 
Siamo negli anni Settanta, a cavallo 
con gli Ottanta. Effervescente periodo 
di transizione, che vide affacciarsi 
sulla scena nazionale una folta 
e agguerrita pattuglia di registi, 
interpreti e autori, vocati, per il 
carattere anticonvenzionale del loro 
lavoro e il costante riferimento all’arte 
moderna e contemporanea, al design e 
all’architettura, oltre che per il recupero 
di linguaggi minori, mai prima di allora 
entrati a pieno titolo nell’estetica 
del teatro, come il fumetto, il rock, la 
tecnologia, la moda, la fantascienza, il 
noir, al filone della così detta “Nuova-
avanguardia” o “Post-avanguardia”. 
Mentore fu Giuseppe Bartolucci, figura 
faro di critica militante, bussola e 
sonda, che parla di Teatro Immagine, 
di Nuova Spettacolarità, di Teatro 
Concettuale, di Nuove Tendenze, 
dissertando di pornografia e violenza, 
di dolcezza e persuasione, di body 
art e minimal art, citando Baudrillard, 
Lyotard, Barthes, e gli imprescindibili 
Deleuze & Guattari. È un momento di 
rottura e di passaggio, di sospensione 
tra ciò che è venuto prima e ciò che 
verrà dopo l’esaurimento di un discorso. 
Firenze, in quell’attraversamento di 
decade, col TRT in prima fila nel Rondò 
di Bacco, mini spazio in odore stracult 
incastonato nella monumentalità di 
Palazzo Pitti, giocherà la sua parte. 
Fra i primi della classe. Il viaggio è 
iniziato. E ancora non si ferma. E a un 
certo punto, prima gli uni (i Magazzini), 
poi gli altri (i Krypton), avranno un 
eccentrico punto di contatto (o di 
continuità): Scandicci. Marginalità 
urbana e immaginario periferico. Città 
satellite e città dormitorio. Dopo anni di 
nomadismo ecco profilarsi per i Nostri 
un indocile, quanto sismico, “tepore 
residenziale”. Che per Krypton diventa 
stabilità affettiva/effettiva. I Magazzini, 
a Scandicci, ci fecero scuola e polemica 
e memorabili imprese (Sulla strada, 

Genet a Tangeri, Ritratto dell’attore 
da giovane, Vita immaginaria di Paolo 
Uccello, Progetto Agamennone), i 
Krypton – nel frattempo la palestra 
ospitante, trasformata in spazio 
scenico, moderno funzionale, nomato 
Teatro Studio dal 1991 – ci misero radici 
e ci fecero la residenza (dapprincipio 
in coabitazione con Virgilio Sieni), 
meglio il crocevia di progetti e 
progettualità, di stagioni eccitate e 
gonfie interdisciplinarietà appagante, 
di sperimentalità e trasversalità, un 
modulo che ancora persiste e rilancia.
Ora, riaffacciarsi su quella balaustra 
generazionale, su quello strapuntino 
di memorie, su quella ribalta che tanto 
produsse di incendiario, non può non 
riaccendere e catapultare immagini. 
Sono flash, punti luce, scorci strambi 
e traiettorie sghembe. Lo spazio 
dell’azione e della percezione ha 
chiare, per chi scrive, due date. Due 
precise tessere, geografie fiorentine: 
Teatro Affratellamento, maggio 1980, 
Magazzini Criminali, Crollo nervoso, 
(l’anno avanti, stesso luogo, stesso 
ambito, la rassegna internazionale dei 
teatri stabili, c’era stato Ebdomero); 
Teatro Variety, aprile 1983, Krypton, 
Eneide. 
Firenze nel cuore della rivolta. 
Dinamismo estetico e conflittualità 
linguistica. Rinnovamento e 
deragliamento. La comunicazione è, 
in entrambi i casi, una questione di 
vivacità estetica, di accerchiamento 
contemporaneo. Di esplosione 
percettiva e liquidità sensoriale. 
Pragmatismo giovanile. Un gioco 
di contrappunti, ottici musicali 
architettonici spaziali temporali, che 
per i Magazzini passa dalla diaspora 
metropolitana: la città thrilling, 
megalopoli massmediologica, carosello 
di ponti e autostrade, luci neon video 
rumori folla caos stridio, gelida e 
astratta pubblicità di un vivere che 
intercetta “Barbare Frequenze”. E per i 
Krypton dalla civiltà letteraria, bagaglio 
comune, epica condivisa; anche qui 
una diaspora, ma di matrice scolastica. 
L’immaginario eroico rivisitato e riletto 
come dispositivo tecnologico al servizio 
della messinscena, fra sciabordio di 

laser, sorgenti elettriche, geometrie di 
piani, e la nouvelle vague a tinte rock, 
pure fiorentina, dei Litfiba, a scandire 
il tempo dell’impresa. Dal vivo. Sarà 
un Teatro di Luce con cui Krypton 
inonderà il letto e le spallette dell’Arno 
(Intervallo, 1984) e le facciate delle 
nobili dimore fiorentine. Anche a favore 
del concerto dei Rolling Stones allo 
stadio comunale, che Palazzo Vecchio 
(ahi noi, imperdonabile errore di portata 
storica) non volle, dirottandoli a Torino. 
Era il 1982.
Il postmoderno (ovvero la riflessione 
ironica sulle forme e sui codici ereditati 
dal passato), l’installazione come 
metafora del possibile e l’allestimento 
come formula artistica (opera d’arte in 
sé), gli “ambienti” vissuti e anticipati 
come “site specific”, molecole 
generanti nuclei di rappresentazione, 
aprono a entrambi le porte della Poesia: 
quel “Teatro di poesia” di cui parlava 
Pasolini. Via via negli anni affiancato, 
andando random, a Testori, Campana, 
il sommo Dante, Luzi, Manzoni, Carifi, 
Manfridi, Sanguineti, Giudici. Ma 
non è solo questione di “firme”. È un 
indirizzo estetico programmatico, e 
insieme una pratica registica che toglie 
pathos alla tradizionale messinscena 
in prosa e inserisce pathos alla più 
viscerale e visionaria messinscena in 
voce. L’approdo forse non è scontato 
né traumatico. Forse è necessario. Ma 
non prima di aver passato molti guadi, 
attraversato molte porte, incontri 
ravvicinati d’ogni tipo, la musica, la 
filosofia, la scienza, e soprattutto non 
prima d’aver contattato Samuel Beckett, 
ultimo profeta della demistificazione 
teatrale, il depauperamento 
drammatico fino alla rarefazione, 
all’afasia: al volo, riafferriamo, Come 
è (drammaturgia di Franco Quadri) e 
Finale di partita per Lombardi-Tiezzi, 
mentre ne sforna diversi, partendo dal 
simbolico Ultimo nastro di Krapp, come 
cucito addosso, Giancarlo Cauteruccio. 
Nella evidente diversità dello stile, 
che continuamente si evolve e si 
ramifica, e nella longevità di un 
percorso creativo che conduce alle 
soglie della “classicità”, vale per 
entrambi il concetto e la prassi del 

nelle foto, a sinistra Sandro Lombardi in 
Punto di rottura (1979); a destra Eneide della 
compagnia Krypton (1983)

laboratorio. Parola magica che è metodo 
di lavoro ma anche principio formativo. 
I luoghi dell’apprendimento, della 
formazione e dell’approfondimento 
sono quindi sbocchi obbligati. Più 
della poesia stessa. Per Cauteruccio 
l’habitat è il Teatro Studio, dove le arti 
sceniche si mescolano e coabitano e si 
divincolano. Un centro di formazione 
e in formazione continua, attori e 
tecnici, regia e scenografia, musica e 
pittura, virtualità e digitalità, anche in 
collaborazione con l’Accademia di Belle 
Arti e l’Ateneo fiorentino. Per Tiezzi 
sono i Laboratori che nel corso di questi 
anni guiderà in Toscana. Nato a Prato 
nel 2007 sotto il segno della stabilità, 
idealmente collegandosi all’esperienza 
ronconiana fine anni Settanta, quando 
lo stesso Tiezzi era direttore del 
Metastasio (frutti maturi saranno La 
madre di Brecht e Romeo e Giulietta di 
Shakespeare), il Laboratorio fortemente 
sostenuto dalla Regione, nel frattempo 
definito Teatro Laboratorio della 
Toscana, si è fatto nomade per seguire 
il suo ideatore. Passando prima per 
Pontedera, poi toccando Castiglioncello 
(dove la Lombardi-Tiezzi fu nel 1996 
una delle prime compagnie residenti 
d’Armunia) e infine, nell’ultimo biennio, 
attestandosi a Pistoia. Ovunque 
lasciando “un” segno, Kafka, Büchner, 
Schnitzler, di pluralità e profondità. Di 
rigore e inventiva. Sono queste tappe, e 
Scandicci, un patrimonio di competenze 
di cui la Toscana può andare fiera. 
Perché alla fine tutto è da costruire, il 
teatro. Un bene mobile e sfuggente, 
da inventare, motivare, tramandare, 
fomentare. E qui, semplicemente su 
queste tavole di incontri e discussioni,  
di scambi e confrontazioni, si gioca il 
suo futuro. Ben lo sapeva anche Luca 
Ronconi che nell’eremo umbro di Santa 
Cristina, coi suoi allievi, coltivava sogni 
e mieteva racconti.

di Gabriele Rizza

Un laboratorio continuo di ricerca
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Corbi effettuò vari lavori all’interno dei 
Rinnovati perché il teatro non era in 
regola con la normativa antincendio.
Il teatro fu di nuovo dichiarato inagibile 
nel 1927. Poiché né gli Intronati, fino 
ad allora proprietari della struttura, 
né i Rinnovati, che ne erano i gestori 
erano in grado di farsi carico dei 
lavori necessari per la riapertura, nel 
1935 il teatro fu donato al Comune 
di Siena, che pochi anni dopo (1941-
42) effettuò lavori di consolidamento 
e di isolamento dal resto del Palazzo 
Pubblico, per salvaguardare le sale 
monumentali dal pericolo di incendi.
I lavori, interrotti nel periodo bellico, 
ripresero nel 1948, grazie all’intervento 
della banca Monte dei Paschi di Siena. 
Furono ricostruiti i camerini, realizzati 
nuovi impianti di illuminazione 
e di riscaldamento e rinnovate le 
attrezzature di palcoscenico. I Rinnovati 
riaprirono nel settembre 1950 in 
occasione della VII Settimana Musicale 
Senese, la prestigiosa rassegna che il 
conte Guido Chigi Saracini aveva creato 
nel 1939. Altri restauri conservativi e di 
manutenzione furono realizzati nel 1981 
in occasione del Prix Italia e nel 1988.
L’ultimo intervento di ristrutturazione, 
curato dall’architetto veneziano 
Ettore Vio, che va dal 2004 al 2009, 
ha restituito alla città un teatro 
profondamente cambiato, reso meno 
austero, con nuovi importanti spazi, 
quali il foyer, utilizzato anche come sala 
conferenze. 
Grazie al restauro, al secondo ordine 
di palchi, accanto alla porta del palco 
reale, è stata riportata alla luce una 
parte dell’imponente portale d’ingresso 
della medievale Sala Grande del 
Consiglio della Repubblica, sovrastato 
da un arco a sesto acuto contornato 
da decorazioni a rosette, tipiche 
dell’architettura gotica senese.
Nella zona sottostante l’ingresso, 
sono tornati alla luce gli imponenti 
arconi che anticamente collegavano il 
Palazzo Pubblico con il Palazzo della 
Campana, dove si trova il Teatro. In 
quest’area sono attualmente collocati 
le biglietterie e il guardaroba, mentre 
al piano sottostante, dove è situato 
il foyer/sala conferenze e il bar, si 
può ammirare la parte della facciata 
posteriore del Palazzo Comunale, 
anticamente inglobata dentro al Teatro,  
splendidamente restaurata. 
In piazza del Mercato è stato costruito 
un secondo ingresso al teatro, grazie 
al quale i diversamente abili possono 
accedere al foyer, alla biglietteria e alla 
platea mediante due ascensori.
All’interno della sala è stato ampliato 
il golfo mistico ed è stato innalzato il 
pavimento per consentire il passaggio 
dell’aria climatizzata sotto le poltrone, 
sono stati restaurati i fascioni dei 
palchi, le cui decorazioni erano state 
realizzate nel 1838 da Alessandro 
Maffei. 
Il teatro è stato riaperto al pubblico il 3 
giugno 2009 con una versione rivisitata 
e attualizzata de Gli Ingannati, l’opera 
forse più importante del teatro senese 
del Cinquecento.
Il teatro oggi si presenta come un luogo 
di rara eleganza, con una straordinaria 
architettura e forme di sobrio e classico 
stile, che lo rendono uno dei più bei 
teatri d’Europa.

Nel XVI secolo Siena è centro di 
produzione teatrale di significativa 
importanza. Fino dai primi anni del 
Cinquecento, un gruppo di comici 
artigiani, definiti “pre-Rozzi”, 
divengono autori e attori di nuovi 
e originali componimenti di sfondo 
realistico e cittadino. 
A seguito di questa esperienza, nel 
1531 nasce la Congrega dei Rozzi, il cui 
nome deriva dal fatto che i fondatori 
sono dodici artigiani che recitano le 
proprie commedie in modo “rozzo” 
ed istintivo, con rappresentazioni 
che assai spesso mettono in rilievo i 
conflitti fra i senesi di città e gli abitanti 
del contado.
Nel 1525 nasce a Siena anche la 
prestigiosa Accademia letteraria degli 
Intronati, i cui soci sono invece di 
nobile stirpe. Scelgono l’appellativo di 
“intronati”, perché si sentono storditi 
e frastornati dai clamori del mondo, dai 
quali si vogliono allontanare per potersi 
dedicare esclusivamente allo studio 
della lingua e delle lettere. 
Come autori e attori teatrali gli Intronati 
debuttano ufficialmente nel 1532, 
con una festa organizzata nel Palazzo 
Pubblico, durante la quale fu messo in 
scena Il sacrificio dove si narrava che 
gli Intronati volevano essere sciolti dai 
vincoli amorosi delle proprie donne 
per concentrarsi esclusivamente 
nello studio. Le dame si offesero 
moltissimo, per cui gli Accademici, per 
farsi perdonare, composero in forma 
collettiva la commedia Gl’Ingannati, 
indirizzandola alle loro nobilissime 
donne. La commedia riscosse un 
grandissimo successo anche all’estero, 
tanto da essere tradotta in molte 
lingue e William Shakespeare ne trasse 
ispirazione per la La dodicesima notte.
Gli Intronati avevano a Siena quel ruolo 
di organizzatori di feste e spettacoli 
che, laddove c’erano Signorie o 
Principati, era compito delle Corti. 
Per questo, quando nel gennaio del 
1560, cinque anni dopo la caduta della 
Repubblica, arrivò a Siena in visita 
ufficiale Cosimo I dei Medici, Granduca 
di Toscana, furono gli Intronati ad 

organizzare i grandiosi eventi per 
l’importante avvenimento. 
Per i nuovi signori e per la loro 
corte c’era bisogno di un teatro e fu 
proprio in quella circostanza che la 
maestosa Sala Grande del Consiglio 
della Repubblica, situata nell’ala del 
Palazzo Pubblico prospiciente Salicotto 
ed edificata nel 1343, fu trasformata 
stabilmente in teatro su progetto di 
Bartolomeo Neroni, detto il Riccio. 
Il 26 gennaio del 1560 alla presenza 
di Cosimo de’ Medici fu inaugurato il 
nuovo teatro con l’opera di Alessandro 
Piccolomini Hortensius.
Del teatro costruito dal Riccio non 
si hanno testimonianze, se non del 
fatto che i palchi erano in legno e che 
era stata mantenuta la bellissima 
travatura preesistente, che sarà poi 
abbattuta nel 1647. Soltanto sei anni 
dopo l’inaugurazione del teatro, un 
decreto granducale impose di chiudere 
tutte le Accademie senesi e con esse 
l’Accademia degli Intronati, ritenendole 
luoghi di possibili focolai di resistenza 
repubblicana. L’interdizione durò per 
quasi cinquant’anni e l’Accademia poté 
riprendere la propria attività solo nel 
1603. 
Nel 1647 il Teatro cambiò gestione, fu 
infatti donato dal Principe Mattias de’ 
Medici all’Accademia dei Filomati, con 
la quale l’Accademia degli Intronati era 
in grande rivalità letteraria.
Nel 1654, nonostante le dispute, 
Mattias de’ Medici, ordinò alle due 
Accademie di fondersi in una nuova 
istituzione che conservò il nome di 
Accademia degli Intronati e alla quale 
il Granduca rinnovò la donazione 
del Teatro. Nel 1667 gli Intronati 
ricostruirono il teatro con palchi in 
muratura su progetto di Carlo Fontana, 
architetto legato alla potente famiglia 
Chigi, per la quale aveva realizzato la 
villa di Cetinale a Sovicille e il Palazzo 
Chigi a San Quirico d’Orcia, oltre ad 
alcuni progetti per il teatro romano di 
Tordinona. 
Fu L’Argia, opera drammatica in 
musica su libretto di Giovanni Filippo 
Apolloni e musica di Antonio Cesti, ad 
inaugurare il nuovo Teatro nel 1670.
Il teatro funzionò fino al 7 settembre 
1742, quando fu avvolto da un 
improvviso incendio che lo distrusse 
totalmente. L’opera di ricostruzione fu 
assai lenta, soprattutto per la mancanza 
di fondi.
Nel 1747 si decise di ricostruire il teatro 
sul modello che l’architetto Saverio Posi 
aveva ideato per il teatro Argentina di 

Una nobile 
tradizione

di Donatella Pollini

Il Teatro dei Rinnovati di Siena
Roma, con pianta a ferro di cavallo e 
quattro ordini di palchi.
L’inaugurazione avvenne il 5 luglio del 
1750 con l’opera Farnaspe, su libretto 
di Metastasio e musica di Giovan 
Battista Pascetti. Trascorso poco più 
di un anno, il 31 luglio 1751, durante la 
rappresentazione di Antigone scoppiò 
un nuovo incendio nella zona del 
palcoscenico, che si estese anche ai 
palchi e rese di nuovo inutilizzabile la 
struttura.
Nel maggio 1752, il Granduca autorizzò 
la ricostruzione, concedendo un 
contributo di 2500 scudi. Pochi mesi 
dopo fu incaricato della progettazione il 
celebre architetto teatrale Antonio Galli 
della famiglia Bibiena.
Alcuni dei cambiamenti apportati dal 
Bibiena, come la sala con pianta a 
campana e l’arco scenico con doppio 
fusto di colonne corinzie, di ordine 
gigante, caratterizzano ancora oggi la 
struttura. 
Il teatro, riaperto l’8 luglio 1753 con il 
Tito Manlio di Salvi, lasciò stupefatti 
i senesi per l’apparato tecnico del 
palcoscenico all’avanguardia, che 
consentiva ben quattordici cambi di 
scena. Per queste caratteristiche anche 
l’Accademia dei Rozzi, vi realizzava 
molti dei propri spettacoli, soprattutto 
quelli operistici.
Proprio sul finire del XVIII secolo, 
nel 1798, il Teatro degli Intronati fu 
funestato da un fortissimo terremoto 
che danneggiò moltissimi edifici 
cittadini, fra i quali il Palazzo Pubblico; 
il teatro riportò danni considerevoli.
I lavori erano talmente onerosi che 
l’Accademia degli Intronati, già in 
ristrettezze economiche, fu costretta 
a vendere il teatro ai proprietari dei 
palchi, i cosiddetti “palchettanti” che, 
riunitisi in Accademia, si dettero il 
nome di Rinnovati. Il loro motto era 
“cangio la vecchia e nuova spoglia 
prendo” e l’impresa era una serpe 
che strisciando fra le rocce cambia 
la pelle. Il significato è che chi entra 
nell’Accademia si libera dall’ignoranza 
ed entra nel mondo della cultura. 
Il teatro mantenne la forma a campana 
che era stato uno dei segni distintivi 
del restauro del Bibiena; furono invece 
cambiate le decorazioni e costruiti 
nuovi camerini per gli artisti. 
Il teatro fu dotato di un lampadario 
che poteva essere acceso dalla volta 
del teatro, grazie ad uno splendido 
meccanismo che consentiva l’apertura 
della parte centrale del soffitto della 
sala. Nel 1891 l’architetto Augusto 
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dove le multinazionali ormai contano 
più degli stati, i marchi hanno sostituito 
le bandiere, le grandi compagnie 
schedano centinaia di milioni di 
clienti nei loro big data, le persone si 
riconoscono molto di più nello status 
di consumatore che non di cittadino 
e le leggi dello stato sono spesso 
direttamente scritte dai lobbisti.
Nel quarantennale della morte del 
poeta, uno dei tanti misteri italiani mai 
risolti, l’opera di Pasolini ci interroga 
sul presente assai più di quanto serva a 
ricostruire il passato. Bisogna ripartire 
dall’“io so”, incipit del famoso Romanzo 
delle stragi. Tutti noi ormai “sappiamo 
i nomi dei responsabili” e abbiamo 
perfino le prove, ma forse non la 
speranza più di poter voltare pagina.

Curzio Maltese

meteorologia. Pasolini e Caproni spesso 
erano raggiunti nei pomeriggi al bar 
di via Poerio da un altro grande poeta, 
Attilio Bertolucci, professore di lettere 
alla vicina scuola media, e da Carlo 
Emilio Gadda, che teneva un corso di 
formazione alla sede Rai.
Il tratto pedagogico di quei protagonisti 
della cultura del dopoguerra 
era in Pasolini molto forte e l’ha 
accompagnato per tutta la vita. Ancora 
oggi è uno dei pochi poeti e scrittori 
capaci di attraversare il tempo e 
parlare alle nuove generazioni. Ho 
visto qualche anno fa una lettura di 
testi pasoliniani al MoMa, curata come 
sempre con grande intelligenza da 
Graziella Chiarcossi, cugina ed erede 
di Pasolini, dove la gran parte del 
pubblico era composta da studenti 
newyorkesi, che significa in pratica 
studenti di ogni continente. Così capita 
che alle rassegne dei suoi film, che 
purtroppo è più facile incontrare a 
Parigi o Bruxelles o Berlino che non a 
Roma o Milano, la sala sia composta in 
prevalenza da ragazzi. Per quanto mi 
riguarda consiglio a qualsiasi aspirante 
giornalista di leggere Scritti Corsari, 
raccolta dei celebri editoriali di Pasolini 
sulla prima pagina del Corriere della 
Sera, testimonianza di un’epoca certo 
assai più creativa e felice per la vita 
culturale in Italia.
Il coraggio è la qualità che più 
affascina i giovani lettori di Pasolini. 
Ed è forse la qualità che manca di 
più nell’universo culturale, in tutte 
le espressioni che ha attraversato, 
sempre rischiando il fallimento o il 
capolavoro, nella poesia come nel 
teatro, al cinema e nel giornalismo. 
Rispetto alla massa di produzione 
artistica serenamente mediocre, allo 
spettacolo o al film magari ben fatti 
ma già visti molte volte, al romanzo 
che riecheggia modelli stranieri 
facilmente riconoscibili, all’opinione 
cerchiobottista che leggiamo tutti 
i giorni in prima pagina sul nostro 
giornale preferito, insomma rispetto al 
solito pietrisco quotidiano, una pagina, 
un dialogo teatrale o una poesia di 
Pasolini sono un salutare pugno nello 
stomaco, ancora oggi. L’omologazione 
di cui il poeta parlava nei suoi scritti 
corsari si è ormai compiuta. Come altre 
sue profezie sulla società dei consumi. 
Quella visione che all’epoca sembrava 
apocalittica si è materializzata a 
quarant’anni dalla morte di Pasolini 
in maniera ancora più estrema. Forse 
nemmeno lui immaginava una società 

un euro di contributo aggiuntivo, anzi 
abbiano dovuto spartirsi le già magre 
risorse fra un maggior numero di 
soggetti. Certo non si può pensare che 
offrire musica dal vivo di qualità in aree 
svantaggiate e a nuovi segmenti di 
pubblico sia un impegno che si finanzia 
da solo, con le entrate dei biglietti: se si 
dovessero praticare prezzi commerciali, 
sarebbe smentita la finalità di un 
Circuito pubblico.
Per rimanere alla musica, non si sa 
perché alcuni Festival, concentrati in 
pochi luoghi e con una durata massima 
di 90 giorni, siano maggiormente 
finanziati dei Circuiti che propongono 
concerti in maniera capillare lungo tutto 
l’arco dell’anno.
Ma soprattutto sembra fondata 
su un vero e proprio equivoco 

culturale l’enorme sproporzione tra 
i finanziamenti destinati alle reti 
distributive e quelli destinati al mondo 
della produzione di prosa, che ha 
ottenuto un numero di Teatri Nazionali 
ben superiore alle iniziali previsioni 
e ha prodotto il paradosso di veder 
assegnato ad alcuni soggetti più di 
quanto essi stessi avessero richiesto.
Qualsiasi opera dell’ingegno, ma 
soprattutto lo spettacolo, nasce per 
essere rappresentata. Vista, ascoltata, 
fruita, vissuta. Dal vivo: significa 
che il pubblico non è un semplice 
consumatore, ma è parte essenziale 
dello spettacolo. L’opera viene studiata, 
allestita e messa in prova. Ma esiste 
veramente quando si produce l’alchimia 
della rappresentazione al cospetto 
del pubblico. La comunicazione col 
pubblico, o meglio con tanti pubblici, è 
costitutiva dello spettacolo, lo modella, 
lo fa crescere e maturare, ne modifica 
le entrate, i gesti, le parole, le pause. 
Anche le pause vedono protagonisti 
gli spettatori, quando l’attore capta 
il silenzio di quella miracolosa 
partecipazione – “silenzio uditivo” lo 
ha definito Giorgio Albertazzi – che si 
realizza con il pubblico. Chi si occupa 
di distribuzione teatrale sa bene di 
essere l’ultimo anello della catena, non 
si potrebbe fare questo lavoro senza 
un grande rispetto per gli artisti e per 
i produttori. Ma offrire le loro opere 
al maggior numero di spettatori è la 
condizione per farle vivere, qualificando 
e rinnovando la scena italiana. 
Altrimenti anche il nuovo assetto 
produttivo rischia di entrare ben presto 
in affanno.
Inoltre, avere reti di distribuzione 
in buona salute non vuol dire solo 
garantire delle belle stagioni teatrali e 
dei bei concerti a prezzi accessibili, ma 
anche diffondere in maniera costante e 
capillare la cultura teatrale, promuovere 
l’amore per il teatro, radicarlo nei 
territori. L’attività più importante dei 
Circuiti rimane fuori dai riflettori: 
si rivolge ai bambini e alle scuole 
attraverso il teatro educativo, cerca di 
affiancare le famiglie nel cammino della 
formazione, approfondisce insieme 
alle Università i contenuti e le tecniche 
teatrali, realizza il “Teatro d’arte per 
tutti”, come lo chiamava Strehler.
Un recente provvedimento del governo 
ha sancito, speriamo non solo a scapito 
dei lavoratori, che la cultura è un diritto 
essenziale. Ne siamo così convinti che 
abbiamo chiesto ed ottenuto che FTS 
fosse riconosciuta come onlus, per 
sottolineare ancora meglio il valore 
sociale di chi garantisce il diritto alla 
cultura. Anche questo riconoscimento è 
un motivo di orgoglio e un impegno per 
il futuro.

Beatrice Magnolfi
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rivitalizzazione di centri commerciali 
naturali, alla ricostruzione e 
valorizzazione di percorsi architettonici 
e ambientali con forte richiamo 
turistico, percorsi pedonali e ciclabili, 
ecc. Metodi nuovi di allocazione di 
risorse, come i PIUSS (Piano Integrato 
di Sviluppo Urbano Sostenibile), una 
specie di contenitore tematico nel quale 
raccogliere e coordinare interventi 
di rigenerazione urbana; come la Via 
Francigena o come i bandi integrati tra 
i settori culturale e turistico. Modalità 
che hanno teso a concentrare gli 
interventi (per dimensione e territorio; 
basti pensare al finanziamento del 
nuovo Teatro dell’Opera di Firenze 
che è stato possibile attraverso questi 
fondi), a stimolare la collaborazione 
e integrazione fra diversi soggetti 
coinvolti (sono stati 106 i Comuni su 
cui si sono realizzati gli interventi). Ora 
stiamo iniziando a misurare i risultati 
di questa strategia per verificare se 
e in quale misura abbia funzionato o 
se dovremo e come correggerla nel 
prossimo ciclo di programmazione 
dei fondi europei. Un recente (luglio 
2015) studio dell’IRPET ci indica che 
la strada è quella giusta, per quanto 
siano possibili e necessari affinamenti 
e correzioni. La conferma consiste nel 
significato economico ed occupazionale 
di questo tipo di investimenti, sia nel 
breve che nel medio periodo. A breve 
termine, la spesa pubblica toscana 
per il recupero e la manutenzione 
delle infrastrutture culturali ha impatti 
economici maggiori rispetto agli 
investimenti medi dell’intero sistema 

economico: il moltiplicatore del PIL 
per i primi è pari a 0,56, contro lo 0,49 
dei secondi e i posti di lavoro attivati 
sono 10,3 contro 8,6 per milione di 
euro investito. Nel medio periodo (per 
i quali IRPET considera solo i progetti 
conclusi entro il 2012 e che quindi 
hanno dato la possibilità di valutare 
gli effetti nei due anni successivi) 
l’impatto sull’attrattività turistica è 
positivo: ogni 100.000 euro investiti 
nelle infrastrutture culturali, turistiche 
e commerciali attivano 1.017 presenze 
turistiche aggiuntive. Non ovunque: è 
minore (addirittura non tanto positivo 
da  compensare la perdita nelle zone 
balneari) nelle aree a turismo maturo, 
ma molto forte nelle zone in cui questi 
progetti attivano modalità e offerte 
innovative. Dall’altro lato lo studio 
IRPET ci indica che dove non si investe 
nel patrimonio, questa scelta si traduce 
in un deperimento progressivo e in una 
riduzione dell’attrattività turistica.
Dunque, un intervento pubblico 
importante in questo settore è 
necessario perché è un imperativo 
costituzionale (Art.9, “La Repubblica 
promuove lo sviluppo della cultura... 
Tutela il paesaggio e il patrimonio 
storico e artistico della Nazione” e le 
Regioni sono componenti istituzionali 
essenziali della Repubblica); ma è 
anche una scelta lungimirante per 
lo sviluppo sociale ed economico 
del paese. Non si tratta di un costo, 
come vorrebbero i Grandi Sacerdoti 
della dottrina dell’Austerità, ma di un 
investimento prolifico sul futuro.

Enrico Rossi
*Presidente della Regione Toscana
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