





di Frida Nacinovich

Antonio Albanese ¢ il tuo vicino di
casa, quello che ti sta simpatico anche
se non lo conosci troppo bene perché
sta sempre sulle sue. Antonio Albanese
¢ anche il tuo amico d’'infanzia che non
vedi da una vita, e quando lo incontri
lo trovi un po’ ingrassato, un po’
invecchiato, ma gli vuoi lo stesso un
gran bene perché avete giocato insieme
a pallone all’oratorio. Antonio Albanese
€ cento altri volti ancora, maschere
della nostra vita quotidiana, con i suoi
tic, 1 suoi sogni, anche i suoi vizi. La
realta diventa teatro con il tenero e
gentile Epifanio, il visionario ottimista
“abitante di un mondo perfetto”, il
sommelier che dopo tanto annusare e
roteare di bicchieri sentenzia “¢& rosso”,
“e bianco”, il politico spietato e cinico
Cetto La Qualunque, che riassume
I'intero programma elettorale e il suo
stile di vita nel motto “chiu pilu pi
tutti”, I'ultra del Foggia zemaniano
Frengo, Alex Drastico siciliano dal
carattere suscettibile, I'industriale
emigrato al nord avaro e razzista Ivo
Perego, il docente di latino dimenticato
da tutti Pacifico. Antieroi che fanno
ridere, commuovere, pensare.

Teatro, televisione, cinema: dove
vivono meglio i tuoi personaggi?

I miei personaggi vivono bene
fondamentalmente ovunque.
L'importante e creare loro una famiglia,
un’atmosfera, un senso logico. Nascono
quasi tutti in teatro. Il teatro € un luogo
sacro, una casa, uno spazio che si apre
a qualsiasi altra forma di arte. Mi sono
molto divertito ad adattarli al cinema

e alla televisione. Anche se ¢ stato un
lavoro impegnativo. Non c¢’e niente di
casuale, percheé la televisione ha degli
spazi diversi da quelli del teatro, delle
tecniche diverse, e il cinema ¢é altro
ancora. Sono tre mondi differenti, e c'e
da faticare molto per adattare in mondi
diversi personaggi che raccontano il
nostro paese.

Che cosa hanno in comune i mille
volti che Antonio Albanese indossa
per raccontare il presente?

Sono tutti uomini del nostro tempo.
Finita I’Accademia mi sono fatto una
domanda banale, del resto tutte le cose
belle nascono da richieste semplici.
Stavo lavorando su Pinter, Cechov,
Brecht, e ho pensato: anche se le
tematiche portate in scena restano le
stesse, ilinguaggi, i ritmi, le esigenze
si trasformano nel tempo. Cosi mi
sembrava molto interessante — proprio
nel rispetto di questi grandi autori

— cercare, sforzarmi di raccontare il
nostro tempo. Questo hanno in comune
tutti i miei personaggi: da Epifanio,
uno dei primi, all'ultimo, il renziano

in analisi. In teatro, al cinema, si

puo raccontare il presente. Anche se
questo comporta inevitabilmente un
grande lavoro. Bisogna essere curiosi,
e anche osservatori attenti. Quando ti
chiamano per interpretare Zio Vanja,
ti trovi davanti un capolavoro, un testo
meraviglioso scritto da un signore
straordinario. Non si capisce che
bisogno ci sia di riadattarlo, € stato
scritto in un altro tempo. Forse oggi
Cechov non lo avrebbe scritto, oppure
lo avrebbe fatto in un altro modo. Sto
estremizzando, ma voglio dire che &
anche il contesto storico a rendere
unica un’opera. Io cerco di raccontare
il nostro tempo con i miei personaggi,
iloro caratteri, la loro gestualita, cosi
come fanno la musica, o la pittura.

In scena con Albanese c¢’é I'Italia del
sud e quella del nord, uomini alti

e bassi, gentili e arroganti, ricchi

e poveri, ottimisti e qualunquisti.
Insomma la realta, guardata con
occhio attento a carpirne i difetti, le
abitudini. Il quadro di un’epoca.
L'industrialotto emigrato al nord

Ivo Perego — fra i miei personaggi
preferiti — raccontava, gia nel 1997,
la trasformazione antropologica di
questo paese. Vent'anni fa Alex
Drastico parlava di don Antonino, la
mafia che si era insediata al nord,
che da Milano gestiva affari. Eppure

ancora oggi ci si sorprende. Sorrido
quando la politica sentenzia che

“ormai e sicuro, la mafia € anche al
nord”. Era gia cosi venticinque anni

fa. Ho preso una strada ambiziosa:
raccontare 'attualita. Per riuscirci devi
essere curioso. Analizzare, capire,
osservare, individuare. Un lavoro
faticoso e lunghissimo di cui sono molto
orgoglioso.

Anche Verdone ha raccontato il paese
attraverso i suoi personaggi, penso a
Furio, Mimmo e Pasquale di Bianco

| miei personagyi
SOno uomini

del nostro tempo
che raccontano

Il presente

Rosso e Verdone, o Enzo, Ruggero,
Leo, don Alfio di Un sacco bello. Come
e stato lavorare con lui nel recente
L'abbiamo fatta grossa?

Bellissimo. Carlo & piu grande di me
—ha una decina di anni in piu — ed

€ un attore che ho sempre stimato e
ammirato. Per la sua onesta culturale,
per il suo talento straordinario

nel portare in scena personaggi
popolari molto, molto divertenti. Io

ho un’estrazione sociale diversa,
un’estrazione piu popolare, piu
operaia. Dunque i miei personaggi

si trascinano piu scheletri dei suoi.
Carlo e un signore che fa commedia da
quarant’anni, un uomo coraggiosissimo.
Il nostro incontro e stato meraviglioso,
e siccome spero sempre di continuare a
imparare, anche molto utile.

Come ¢ successo che Antonio

Albanese é diventato Antonio
Albanese?

Vengo da un piccolo paesino di
provincia. Una sera ho assistito a uno
spettacolo teatrale che mi & piaciuto
moltissimo. Mi & balenata in testa
I'idea di poterlo fare anch’io. Come
tutti i ventenni, stavo cercando un

mio equilibrio. Ho avuto la fortuna di
trovare la mia strada, anche il coraggio
e I'incoscienza di provarci. Mi hanno
preso in Accademia, alla Paolo Grassi di
Milano, dove ho incontrato maestri veri,
persone che non mi hanno trasmesso
solo regole ma tanta passione. Ho
iniziato a fare teatro, un teatro classico.
Ma un po’ mi annoiavo, avevo la
sensazione di non trasmettere nulla al
pubblico, di non essere particolarmente
utile. E quando casualmente, girando
per locali, ho scoperto la comicita, ho
cominciato a scalpitare. La comicita &
una fortuna. Hanno subito creduto in
me persone che stimo. Con Michele
Serra e Giampiero Solari ho iniziato a
costruire i miei personaggi. Il cinema

€ arrivato quasi subito, con il grande
Mazzacurati, che mi aveva notato
proprio in teatro, a Padova. Mi ha
coinvolto nel mio primo film, Vesna va
veloce.

In un mondo fatto di ossessioni, paure,
deliri di onnipotenza e scorciatoie, c'é
posto anche per la poesia?

Certo. Invece, con tutto il rispetto
dovuto, trovo certa prosa un po’
ridicola. Buffa, inutile. O forse utile,

nel senso storico, perché la storia non
va mai dimenticata ed e giusto andare
al museo. Il teatro si deve muovere.
Proprio nel rispetto di quegli autori che
sono stati innovativi, rivoluzionari. Che
hanno rischiato grosso per mettere in
scena i loro spettacoli. Raccontare la
realta € molto faticoso. Naturalmente,
ci sono anche momenti in cui ti

devi rilassare, andare in vacanza,
interpretare un testo scritto da altri.

Quello che spesso manca € una nuova
energia. Anche se vedo giovani che
stanno cominciando a portare avanti
progetti interessanti, ed ¢ bellissimo.

C’é sempre I'occasione per far vivere
un personaggio come Cetto La
Qualunque nell'Italia di oggi. Non
invecchia mai. Come ti & venuto in
mente? Lo rivedremo presto?

Sono legato a questo paese in tutto e
per tutto. Ecco come nasce Cetto La
Qualunque. Sono di origine siciliana,
ma sono nato in Lombardia, a Lecco.
Conosco I'Italia per i racconti che

mi vengono fatti, per quel che sento
dire, e sono incredibilmente curioso.
Denunciare un certo tipo di malvagita,
di ignoranza totale, di stupidita, era
anche e soprattutto una mia esigenza.

La maschera diventa strumento di
denuncia di cio che non va in questo
paese...

E il mio stile, sono le mie rabbie, le mie
dolcezze. La comicita & difficilissima.
Accanto a Epifanio, I'uomo piu ingenuo

Alcuni spettacoli
drammatici

mi fanno ridere
molto piu di
quelli comici

e dolce del pianeta, ci sono personaggi
spietati come Cetto o il ministro della
Paura. Mi piace cambiare, alternare.
Prima di tutto sono uno spettatore, e
da spettatore ho i miei desideri. Sono
curioso, voglio indagare questo nostro
tempo, dove non si & mai contenti.
Osservare vuol dire anche lavorare,
inseguire, guardare, informarsi.
Insomma, fare il comico e faticosissimo.
Lo e fare I'attore in generale. Certo, si
puo anche essere attori “da batteria”,
tutti sono utili. Ma non potrei mai farlo,
mi annoierei terribilmente.

Antonio Albanese é artista a tutto
tondo, lo abbiamo ammirato anche
come interprete di ruoli drammatici,
come Michele di Giorni e nuvole.

I ruoli drammatici sono sempre i piu
esaltati, i piu elogiati dalla critica. La
cosa a me fa un po’ ridere. Nel 2016
ancora non si e capito che l'ironia € uno
dei modi piu efficaci per raccontare,
denunciare, analizzare il presente?
Quando interpreto ruoli drammatici
faccio un quinto della fatica di quando
faccio il comico. Lo confesso, alcuni
spettacoli drammatici mi fanno ridere
molto piu di quelli comici...

Una volta si diceva “un film
bellissimo, ho pianto cosi tanto...”.
La commozione € un sentimento
meraviglioso, straordinario. Ma solo
quando e vera, vivaddio. Ed & sempre
piu raro.

Diciamolo: intervistare Albanese

€ quasi commovente, visto il tanto
tempo che ho trascorso insieme ai
suoi personaggi, in tv, al cinema,

in teatro. L'ultima domanda é: cosa
diresti ai giovani che vogliono fare
questo mestiere? .
Quello che ho sempre detto loro. E un
lavoro bellissimissimissimo. E un lavoro
faticoso, dove bisogna rimboccarsi le
maniche e lavorare, lavorare, lavorare.
Studiare, leggere, e soprattutto
osservare, guardare, informarsi il

piu possibile. Senza sosta. Ci vuole
un'autentica passione, non dettata da
un momento di noia, o solo perché i
tuoi genitori se 1o possono permettere.
O perché te lo puoi permettere tu,
economicamente. Io auguro a questi
giovani di avere un momento di vera
disperazione, aiuta moltissimo. E di
essere piu indipendenti possibile, solo
cosi hai la liberta e I'immenso piacere
di questo lavoro.



TEATRO E NUOVE GENERAZIONI

Toscana fertile per 1l teatro ragazzi

Fondazione Sipario Toscana, Giallo Mare Minimal Teatro, TPO

di Mario Bianchi*

La Toscana, per noi che seguiamo

il teatro per l'infanzia e la gioventu

da oltre trent’anni, e che ne siamo

in qualche modo la memoria storica,

e sempre stata terreno di elezione,
dove trovare alcune delle eccellenze
di questo particolare ambito di teatro
che, unico nel suo genere, si qualifica
per il pubblico a cui & destinato. Tre,
in particolare, in questa bellissima
regione, le compagnie, i luoghi

faro, la cui luce ci ha accompagnato

e ci accompagna in questi anni:
Fondazione Sipario Toscana a Cascina,
Giallo Mare Minimal Teatro a Empoli,
TPO a Prato.

La prima volta in cui venimmo in
Toscana, teatralmente parlando, fu nel
1986, a Cascina per la prima edizione
di Mercanti in Fiera, ma non alla

Citta del Teatro (non c'era ancora).
Allora fummo ospitati in uno spazio
che si trovava nel centro del paese
per una manifestazione che ogni

anno accoglieva tutto il teatro ragazzi
italiano, per partecipare ad un’originale
mostra mercato che poi divenne un
vero e proprio festival.

Fu I'anno dopo che si sposto
nell’enorme caseggiato in via
Toscoromagnola ed € da allora che
abbiamo visto la struttura piano piano
cambiare, per mutarsi in quella che
oggi e diventata una vera e propria
citta della cultura, luogo importante

di collegamento tra spettatori, artisti

e studiosi: La Citta del Teatro e
dell’immaginario contemporaneo.

Di questa vera fucina ho seguito tutto
il percorso, come del resto, in parallelo,
ho seguito quello della compagnia

che lo gestiva, dal Teatro delle Pulci

a Sipario Stregato e poi a Sipario, con
produzioni che spaziavano dal teatro
ragazzi al teatro di ricerca, con sempre
alla testa un infaticabile Alessandro
Garzella.

Fummo poi testimoni dell’arrivo di
Donatella Diamanti che per molti anni
firmera gli esiti piu felici di Sipario

attraverso una scrittura effervescente e
coinvolgente, primi tra tutti Non siamo
quelli della via Paal (1992), Le bugie di
Anna e Chiara (1993), quest'ultimo con
una bravissima Letizia Pardi, ancora
0ggi una delle colonne della struttura.
Ecco poi la trasformazione in
Fondazione Sipario Toscana e l'arrivo
di Fabrizio Cassanelli, che da nuovo
impulso alla compagnia, creando

nel contempo il Centro Studi, ancor
oggi luogo di ricerca, progettazione
artistica, documentazione, consulenza
e approfondimento teorico, insomma il
teatro “del fare e del pensare”, come si
e chiamata una recente manifestazione
coinvolgente e complessa organizzata
in loco.

Agli inizi degli anni Duemila, Donatella
Diamanti, prima di allontanarsi

da Cascina con Antonella Moretti,

altra colonna storica, firma con
Fabrizio Cassanelli e Letizia Pardi

il sempreverde Sette note in fuga
(1998), che segna anche l'inizio della
collaborazione con le attrici e danzatrici
Chiara Pistoia e Francesca Pompeo.
Nascono poi per merito di Cassanelli
una serie di spettacoli che affondano

le radici nel disagio dell’infanzia e
dell’adolescenza, da Difficile come

un bambino (2002), a Nostra pelle a
Cuore buio, € nel contempo vengono
affrontate altre problematiche contigue
alla vita dei ragazzi: Mammatrigna
(2007), Principessa (2011), Io femmina
e tu? (2012, prima foto dal basso), Non
sono stato io (2014).

Nel 2012, Sandro Garzella, che nel
frattempo si € dedicato completamente
alla nuova drammaturgia con progetti
specifici di grande rilevanza che
continueranno con la sua nuova
formazione Animali celesti, lascia

la direzione artistica de La Citta del
Teatro. Si avvia dungue una nuova
stagione progettuale, con il ritorno

di Antonella Moretti e di Donatella
Diamanti: quest'ultima attraverso un
bando ritorna a Cascina con la qualifica

di direttrice artistica. Nel 2013 Sipario
con La Peggiore vince il premio Eolo
Awards per la migliore drammaturgia,
frutto di un'équipe coordinata da
Donatella Diamanti.

Il nostro primo incontro con la
compagnia di Empoli, Giallo Mare
Minimal Teatro, formata da Renzo
Boldrini e Vania Pucci, avvenne
invece al festival Micro Macro nel
1986 con lo spettacolo Un attimo una
stella, creazione innovativa per uno
spettatore, che ha anticipato modalita
e temi, poi ripresi piu avanti anche dal
teatro di ricerca.

Renzo Boldrini e Vania Pucci, prima
insieme, poi con percorsi diversificati,
mescolando sempre in modo ironico,
poetico, stili e metodologie diverse,
hanno saputo rinnovarsi con esiti
spesso di grande risalto.

Ecco dunque spettacoli che hanno
ipotizzato una diversa dimensione

del tempo e dello spazio: Hansel e
Gretel restaurant (1988); la creazione,
in collaborazione con Giacomo Verde,
del Teleracconto (1989), incontro
innovativo tra la narrazione con oggetti
e la televisione; 1'originalissimo
Boccascena (1991), in cui la bocca di
Vania Pucci diventava scenografia di
uno spettacolo memorabile. Boldrini poi
ci dona II racconto. La storia di Giulietta
e Romeo (1999), con gli spettatori

che, divisi da un sipario, seguivano
I'immortale storia di Shakespeare da
punti di vista diversi; Di segno in segno
(1998, foto a sinistra), di Vania Pucci,
dove una lavagna luminosa diventa
I'impero del sogno; Albero (2001),

nel quale la natura vive, avvolgendo
I'immaginazione di chi guarda; Per

un attimo (2006), sempre di Vania,

nel quale, grazie alla collaborazione

di Margherita Hack, la scienza viene
raccontata ai piu piccoli. Nel 1998, in
coproduzione con il TPO, nasce Storie
zip (premio Stregagatto), che ha dato
inizio in modo creativo all'utilizzo

del computer in scena. Ed eccoci ad
oggi. Vania e Renzo continuano il loro
percorso artistico interfacciandosi con
I'immagine: Perché Piangi (2013) e I tre
porcellini (2013), con la collaborazione
di Michelangelo Campanale.

Da poco si € inaugurata la nuova sede
di Empoli. A Santa Croce sull’Arno la
compagnia ha una residenza produttiva
e a Castelfiorentino, dove Vania

dirige il teatro, viene organizzato un
vero e proprio festival: il Teatro tra le
generazioni, con il meglio del teatro
ragazzi non solo toscano.

Il terzo faro che ha illuminato e illumina
la scena italiana, ma non solo, & il TPO
- Teatro di Piazza o d’Occasione, nato
a Prato nel 1981 come compagnia di
teatro visivo, che gia dai primi anni

di attivita mette in scena spettacoli
concepiti come quadri in movimento,
animati da oggetti e giochi di luce.
Cosi, ad esempio, in Frammenti
(1987), Cromico (1992), Pinocchio
(1998). Poi dal 1999, sotto la direzione
di Davide Venturini e Francesco

Gandi, la svolta: la compagnia inizia
una originale ricerca sull'uso della
grafica digitale, contaminando il
teatro d’attore con altri linguaggi,

tra cui la danza e la videoarte. Da
questa sperimentazione nascono il
gia menzionato Storie zip (1998), II
brutto_@natroccolo (2002), Cina (2003).
Successivamente viene intrapreso uno
studio specifico sulle tecnologie che
permettono una relazione interattiva
tra performers e spazio scenico,
applicando alle immagini e ai suoni
dei sensori controllati via computer.
Nasce cosi CCC [Children Cheering
Carpet], concept teatrale in stretta
collaborazione con Elsa Mersi (digital
design), Martin von Gunten e Rossano
Monti (engineering), grazie al quale
sono stati allestiti spettacoli pensati
come viaggi immaginari all'interno di
“giardini sensibili”, dove i performers
danzano con immagini e suoni e
propongono nuove forme di racconto.
CCC & un “teatro dei sensi”, dove
anche il pubblico puo esplorare lo
spazio e partecipare a un’esperienza
di “teatro immersivo”, creando un
vero gioco esistenziale con le arti. Il
successo di questo progetto ha dato
al TPO una notorieta internazionale e
ha aperto nuove possibilita di ricerca
nella collaborazione con diversi artisti
europei (attori, danzatori, musicisti,
scrittori, ingegneri, designers,
illustratori).

Da questa sinergia tra diversi autori,
la compagnia ha progressivamente
orientato il proprio lavoro sulla danza,
creando degli spettacoli basati sullo
sviluppo di ambienti teatrali interattivi:
La trilogia sul giardino (2004-6), Farfalle
(2007), Barocco (2008), Kindur (2010),
dedicato all'Islanda e alle sue pecore,
Babayaga (2013), liberamente tratto
dall'opera Babayaga illustrata da
Rébecca Dautremered, Bleu! (2013,
foto in alto), in cui i bambini vengono
immersi nel mare e nel cielo, e il
recentissimo Pop up Garden, dove la
compagnia, in modo del tutto diverso,
torna al tema del giardino. Il TPO

ha partecipato a numerosi festival
internazionali in Europa, Asia, America
e Australia e attualmente rappresenta
una delle piu interessanti e originali
formazioni europee di teatro ragazzi.
TPO e compagnia di residenza presso
il Teatro Metastasio di Prato, con cui
collabora stabilmente, nel suo spazio Il
Fabbrichino, ovviamente con giardino
non virtuale annesso, dove ha la sua
sede e dove ospita spettacoli ed eventi.
Questi sono i tre fari che illuminano la
scena del teatro ragazzi toscano, ma
certo questa Regione ¢ abitata anche
da altre realta interessanti...

*responsabile di Eolo-Ragazzi, la rivista ufficiale
del teatro ragazzi italiano. E condirettore artistico
del festival Una citta per gioco di Vimercate.
Dirige il festival nazionale della narrazione di
Mariano Comense. Nel 1998 ha curato le voci
dedicate al Teatro Ragazzi per il Dizionario dello
spettacolo della Baldini&Castoldi. E consulente
per il teatro della Provincia e del Teatro Sociale
ASLICO di Como.
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Teatro e scuola, tra il dire e 1l fare...

di Loredana Perissinotto*

Nella societa dell'immagine
spettacolare tra commedia e tragedia, a
che serve ormai?

—dice A.

E un reperto archeologico del passato,
dobbiamo fare i conti coi nativi digitali!
— dice B.

Pensa se questo, un giorno, questo, un
bel giorno pensa, se un giorno questo
finisse, pensa — disse S.

Il teatro e l'oggetto di questo
immaginario dialogo, ma la battuta
di S. & di Beckett. Sono tra quelli che,
accogliendo la natura proteiforme di
questo “umano” linguaggio e non
credendo alla sua scomparsa, ne
ammirano l'inesauribile capacita di
trasformazione. Sono tra quelli che
lo vedono come il ring del punto di
domanda e del contrasto: il teatro
interroga e immagina risposte, da
che mondo € mondo. Sulla vita, sulla
sua fine e fini. Quello che so € che,
pur passando gli anni e mutando le
tipologie di connessione e di relazione,

“Fare” e “vedere”
- -
una necessita
- - - -
per i giovanidi
-
tutte le eta

un filo rosso resta costante: bambini e
giovani trovano il modo di “parlare agli
adulti” attraverso il teatro. Lo spazio/
tempo del teatro diventa luogo d’'ascolto
di sé e dell’altro, manifestazione
poetica e spesso graffiante — adulto
dove sei?! — delle loro difficolta, dei
sogni e delle prospettive, della ragione
e dell'’emozione. Sono tra quelli che

lo considerano nella sua “pluralita”:

di generi, di forme espressive e,
soprattutto, di pubblici; che non si
turbano se qualcuno punta ancora

un dito giudicante sul suo risvolto
“pedagogico”. Resti pure convinto

che l'arte sia solo questione d’artisti;
che non debba mischiarsi, dunque,
con la pedagogia o che questa sia
un'invenzione ottocentesca.

Un teatro vivo e civile, che non mi
annoia e mi sorprende sempre, lo
trovo in quei “teatri di comunita”,

cosi definiti oggi, ma con radici
nell’animazione teatrale del decennio
Settanta. L'attenzione al “contesto”
ispira la sua drammaturgia, 'attenzione
alla “situazione” del gruppo lo
arricchisce di varianti. E altra cosa dal
teatro amatoriale o filodrammatico.
Persone di varie eta intraprendono un
percorso espressivo che € al contempo
“ricerca” di poetica e urgenza di
comunicazione. Il teatro educativo,
realizzato a scuola, ne € un aspetto
rilevante per qualita, dati e tematiche.
La linea artistico-pedagogica italiana,
per quanto attiene alla formazione
delle giovani generazioni, ha sempre
cercato di unire “il fare” e “il vedere”
teatro. La fruizione degli spettacoli
riguarda quelli in programmazione

nei teatri cittadini, proposti da attori
professionisti, ma anche quelli
realizzati dai coetanei nell’ambito
delle attivita scolastiche, visibili nelle
rassegne di teatro delle scuole, un
fenomeno tutto italiano. Attorno alla
fruizione si & sviluppata la “didattica
della visione” per la formazione di

un pubblico “critico e consapevole”,
basata su incontri condotti da un
mediatore esperto, prima e dopo la
visione dello spettacolo. Nei primi anni
Duemila questa soluzione fu introdotta
per garantire un approccio al teatro,

in alternativa al laboratorio produttivo
per classe o interclasse troppo
impegnativo. Conseguenza delle allora
disposizioni ministeriali restrittive, ma

anche per la progressiva diminuzione
dell'offerta formativa sostenuta dalle
amministrazioni locali.

“Fare” teatro, ossia 'attivita

teatrale laboratoriale svolta in orario
scolastico o extra scolastico, ha

visto nel partenariato tra docente ed
esperto la formula di collaborazione
tendenzialmente piu diffusa. Questa
pratica fa parte della nostra storia: il
teatro non c¢'e nel nostro curriculum
scolastico, come invece succede nei
paesi anglofoni. La storia del rapporto
scuola-teatro nel nostro paese e
molto istruttiva e, per certi aspetti,
perversamente affascinante. Ci sta

di tutto: una riforma a spizzichi e
bocconi del sistema scolastico, una
mai ben definita idea di formazione
della persona (quale?), di “valori-
saperi-strumenti” (quali?) necessari,
specie ora con le tante sfide aperte.
Ci sta un teatro considerato, a fasi
alterne, strumento didattico connesso
all'apprendimento piu che linguaggio
creativo completo e complesso. Ci
stanno forme ancora in auge, come

la recita e il saggio d’'occasione,
I'incredibile exploit dei laboratori
teatrali negli anni Novanta e, ancora,
il centinaio di rassegne censite nei
primi anni del Duemila, fino alla
moria registrata negli ultimi tempi.
Le rassegne superstiti, su spinta di
Agita (associazione nazionale per la
promozione della cultura teatrale nella
scuola e nel sociale), nel 2014 si sono
raggruppate in un coordinamento
nazionale (Ra.Re, Rassegne in Rete) per
un comune progetto di collaborazione e
di rilancio delle manifestazioni.

La situazione attuale presenta pero
novita istituzionali: la nuova legge

di riforma del sistema nazionale di
istruzione e formazione (Legge 107
del 13 luglio 2015, “Buona Scuola”), il
bando “Promozione del teatro in classe,
anno scolastico 2015-16" (art.12/DM
n°435, giugno) e il protocollo Miur-
Mibact per la promozione del teatro

e del cinema nella scuola, firmato

dai ministri Giannini e Franceschini
(febbraio 2016).

Sono giusto passati venti anni

tra il primo Protocollo d'intesa
sull’educazione teatrale (1995) e la
attuale legge 107/15, che propone
indicazioni precise, quali: promozione
e diffusione della cultura umanistica,
valorizzazione del patrimonio e delle
produzioni culturali, musicali, teatrali,
coreutiche e cinematografiche,
sostegno della creativita connessa
alla sfera estetica. Attraverso
I'accesso, la formazione di docenti e
allievi, la collaborazione tra scuole

e soggetti terzi accreditati, questo

e, sintetizzando, il potenziamento
dell'offerta formativa extrascolastica e
integrata.

I cambiamenti di scenario non sono
finiti: la Direzione generale per

Lo spazio-tempo
el teatro ¢ luogo
t'ascolto di sé e
dell'altro

lo studente ha deciso di chiudere
unilateralmente il Protocollo d’'intesa
2012-15 (firmato con Miur, Mibact,
Agiscuola, Agita, Fita, Uilt, Isicult) e,
cosi facendo, ha interrotto il rapporto
con il gruppo di lavoro TeatroeScuola.
Dal nostro osservatorio — che conosce
la storia, le pratiche, le potenzialita
del teatro scuola — non possiamo che
essere un po’ delusi dalla politica
dell’“evento”, ancora molto forte in
questo paese, che punta ai premi (ad
esempio “Leoncino d’'oro”), ai concorsi
nazionali (come “Scrivere il teatro” e
“Ciak! Sistudia”), al progetto “Gratis a
teatro” (un giorno, in autunno)...

Sulla promozione/formazione del
teatro nelle scuole sarebbe auspicabile
che per ogni fascia d’eta diventasse
pratica diffusa quella che da tempo
definiamo “opzione garantita”. Si
tratta di rendere stabile consuetudine
durante il percorso scolastico la
fruizione di un certo numero di
spettacoli e di esperienze teatrali, da
fare singolarmente o in gruppo. A chi
spetterebbe la sua realizzazione? A
una rete di soggetti pubblici e privati,
ovvio, che ne condividono le finalita,
ne vedono i vantaggi e, quindi, ci
investono. Una visione sistemica
entrera finalmente nelle italiche corde
o continuera lo strabismo, ignorando
I'esistenza di iniziative artistiche di
qualita, di esperienze formative di base
gia sperimentate e funzionali al teatro,
oltre che alla crescita personale?
Tuttavia, per restare in Toscana,

mi torna un solare sorriso se penso
all'indagine sul teatro educativo curata
dalla RTE, la rete di soggetti pubblici

e privati, o alla nuova rassegna Strade
Maestre del Comune di Altopascio, o
ancora alla qualita degli spettacoli visti
a Tramandando, evento curato dalla
Rete Teatrale Aretina con le scuole

di teatro della Provincia. Mi torna

la fiducia che una visione sistemica
sara possibile se “le buone pratiche”,
attraverso conoscenza e condivisione,
informazione e valorizzazione,
entreranno in circolo in questo nostro
lungo paese.

*tra i protagonisti storici dell’animazione e del
teatro professionale per l'infanzia e la gioventu,
affianca I'impegno teatrale a quello formativo

in ambito scolastico e universitario in Italia e
all'estero. E presidente di Agita, associazione
nazionale per la promozione della cultura teatrale
nella scuola e nel sociale.
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di Rodolfo Sacchettini*

Quando sono stato nominato presidente
dell’Associazione Teatrale Pistoiese

e mi sono trovato a dover confermare

e rinnovare direzioni di ricerca, a
sottolineare priorita di azione, a
ragionare su un’architettura generale,
la prima domanda & stata di metodo: da
dove si comincia? Si dice giustamente
che “chi ben comincia e gia a meta
dell'opera”, ed € anche per questo

che prima di tutto mi sono messo “in
ascolto”, poiché e l'ascolto un'azione
fortissima, decisiva e per molti aspetti
determinante.

11 progetto Infanzia e citta nasce cosi,
in modo naturale, cercando di capire un
territorio, quello pistoiese, che molto ha
investito nei servizi educativi comunali,
costruiti su alcune importanti idee
chiave, che recuperano e rinnovano

le tradizioni piu aggiornate della
pedagogia attiva. Si parte da una solida
convinzione: '’educazione dell'infanzia
deve avvenire nel macrocontesto

della citta e del suo territorio. Negli
asili nido, nelle scuole dell'infanzia,
nelle aree per bambini si svolgono
naturalmente esperienze formative
specifiche, ma ¢ l'intera citta, come
luogo di vita e di cultura, che deve porsi
al servizio dei bambini e deve costituire
una risorsa per la loro formazione di

cui “tutti i cittadini sono responsabili”,
come recita la Carta dei servizi
educativi.

Infanzia e citta, fin dalla sua nascita,

ha fatto suo questo principio ispiratore,
svolgendosi volutamente in piu spazi,
in particolare nei luoghi dalla funzione
pubblica specifica, con l'intenzione

di riscrivere una piccola mappa

e di sottolineare nuove e antiche
connessioni: Palazzo del Comune,
Teatro Manzoni e Teatro Bolognini,
Biblioteca San Giorgio, scuola di musica
e danza “Mabellini”, parchi e giardini...
Una citta capace di venire attraversata
e vissuta dalla furia dell'infanzia & una
citta migliore per tutti. E la citta, cosi
come la campagna, dovrebbe essere
piena di cose che di per sé attirano
I'immaginazione e la laboriosita
infantile, senza bisogno di tanti altri
surrogati. Si tratta di abitarla e di
compiere un esercizio condiviso di
“educazione allo sguardo”. Ed & questa
la seconda semplice idea guida. Il
processo educativo vive sempre nella
reciprocita, e mondo adulto e mondo
infantile possono e devono trovare
canali di comunicazione vivi e fecondi.
Molte proposte incluse nel programma
cercano percio di unire grandi e

piccini per un’esperienza condivisa,

a partire dalla mostra allestita nel
palazzo comunale, che ¢ il punto di
partenza, la suggestione iniziale di
ogni edizione. Dopo Roberto Innocenti
e Franco Matticchio, per la prossima

edizione (settembre e ottobre 2016) € in
programma la mostra di Fabian Negrin,
grandissimo illustratore di fiabe.

Il terzo “principio” riguarda invece
I'apertura alle arti, come opportunita
di ricchezza e nutrimento essenziale
nei processi educativi e nella crescita
del proprio sguardo. Per cui dalle
immagini della mostra si passa
naturalmente al teatro, che & cuore

del progetto, attraversando pero

anche danza e musica. Dopo alcune
importanti operazioni (Fratelli Forman
in collaborazione con Il Funaro e le
marionette della compagnia Carlo
Colla) per la prossima edizione si
prevede un “classico” del teatro per
bambini come Buchettino della Societas
Raffaello Sanzio, che da vent’anni mette
letteralmente sotto le coperte i propri
spettatori, trasformandoli in attenti e
impauriti ascoltatori, invitati a infilarsi
in una fila di lettini a castello.

Guardare ai bambini & sempre un
tornare indietro, all'orgine, e cioée allo
stesso tempo riscoprire il presente e
immaginarsi il domani. In un celebre e
folgorante racconto di Jorge Borges, La
ricerca di Averroe, si spiegano molto
bene i legami ancestrali e intimi che
legano i bambini al teatro. Si racconta
del filosofo arabo alle prese con la
traduzione della Poetica di Aristotele.
Averroe non conosce il significato

delle parole “commedia” e “tragedia”,
semplicemente perché nella sua lingua
non esistono. In realta non conosce

il teatro, perché non fa parte della
tradizione del suo paese. Per caso,
guardando fuori dalla finestra, vede dei
ragazzini mimare il muezzin, il minareto
e i fedeli: giocano, fanno “come se”.

In quei semplici gesti si nasconde

un segreto, un mistero, qualcosa

di essenziale e puro. E il gioco dei
bambini — sembra dirci Borges — che

ci indica una strada anitica e sempre
nuova per reinventare il teatro. E sono
infatti queste storie, e tante altre, che
ciclicamente sono andate a nutrire le
“avanguardie” teatrali, dando inizio
anche all'importante tradizione italiana
dell’animazione teatrale e del teatro
ragazzi.

Per la quarta edizione di Infanzia e
citta (sempre realizzata grazie alla
Fondazione Cassa di Risparmio di
Pistoia e Pescia e di Unicoop Firenze),
che avra molto spazio dedicato

alla “fiaba”, si prevede anche il
proseguimento dell'importante progetto
di Virgilio Sieni che, con i ragazzini
delle scuole di danza di Pistoia, i
musicisti della scuola “Mabellini” e

le loro famiglie, costruira un triplice
percorso a partire da suggestioni
figurative dell'arte pistoiese, in
un'azione all'interno del Teatro
Manzoni, per I'occasione svuotato dalle

poltroncine. E poi ancora e previsto

un calendario di letture, laboratori,
proiezioni cinematografiche, oltre alla
presenza del gruppo pratese Kinkaleri e
del piu grande interprete napoletano di
guarattelle.

In un certo senso proprio da

questo tipo di progettualita I'ATP

ha cominciato dall’anno scorso a
produrre e coprodurre spettacoli per
bambini, che potessero in qualche
modo interessare ragazzi e adulti. Ne
sono nati due: II giro del mondo in 80
giorni di Teatro Sotterraneo, da un
classico dell’avventura, strutturato in
forma seriale (quattro puntate, quattro
luoghi diversi della citta, quattro realta
musicali coinvolte dal vivo, una sorta
di “giro musicale di Pistoia in ottanta

minuti”) e I quattro moschettieri in
America de I Sacchi di Sabbia, parodia
esilarante che unisce le immagini
realizzate dal vivo da Guido Bartoli
(che illustra anche queste pagine), la
carica dissacrante di due straordinari
autori radiofonici degli anni Trenta,
come Nizza e Morbelli, la comicita e
la raffinatezza della compagnia tosco-
napoletana. E cosi anche il processo
produttivo puo essere affrontato
come percorso di crescita condivisa,
costruzione di rete relazionali,
occasione educativa.

*presidente dell’Associazione Teatrale Pistoiese,
critico teatrale, autore di saggi, testi, articoli e
pubblicazioni sulla drammaturgia e il teatro.

Generazione “youny”, ciak si gira!

di Duccio Tronci*

Non e facile per gli adulti entrare nella
realta dei teenager. Se si tratta di
partecipare ad un laboratorio artistico
sperano solo che si tratti di ore di
“cazzeggio”. La generazione “young”
e complicata: crisi di valori, un virtuale
che viene prima del reale, e il difficile
rapporto nella triangolazione con
insegnanti e genitori.

Uno smartphone e tutto cambia
L'errore piu grande, pero, e farsi
scoraggiare dalle apparenze. Sembra
incredibile, ma con lo smartphone

in mano tutto e piu facile: perché

non utilizzarlo per affrontare i temi
che dividono? E l'idea che e venuta
all’associazione I teatri dell’invasione,
guidata dal regista e autore Stefano
Silvestri, che ha pensato che per
coinvolgere i giovani fosse necessario
giocare sul loro campo ed utilizzare i
loro strumenti. La tecnologia, certo,
attraverso riprese video effettuate con
i cellulari. Ma soprattutto il linguaggio:
“Catturare l'attenzione dei ragazzi €
possibile, utilizzando gli oggetti con
cui hanno maggiore dimestichezza”,
racconta Silvestri. Un laboratorio, due,
poi il video finale. Infine lo spettacolo
conclusivo. E cosi che i giovani

delle scuole che hanno aderito al
progetto Pari o Dispari? hanno avuto
la possibilita di mettere alla prova le
loro qualita di attori, sceneggiatori,
registi, persino acconciatori. La chiave
¢ ironica, e soprattutto grazie a questo
i ragazzi ascoltano, divertendosi.
Differenze di genere, bullismo,
razzismo, omofobia i tasti toccati dal
progetto nelle scuole di Arezzo, Siena,
Firenze, Massa Carrara.

“I neri? Puzzano”

Eppure il primo impatto non era stato
brillantissimo. “C’é una categoria

che proprio non sopportate?”, chiede
Stefano in una terza liceo. “Gli ebrei”,
risponde secco un ragazzo. “Come?".
“Si, gli ebrei. Li brucerei tutti”. Gelo.
Tre secondi e Stefano chiede: “Ma ne
conosci?”. “No”. Il pregiudizio e proprio
il punto di partenza di questo progetto,
una sorta di nemico da sconfiggere.
“Una ragazza che si veste in modo
succinto se la va a cercare?”. Fra le
prime a rispondere di si ci sono proprio
le ragazze: quando la discriminazione
diventa costume e societa. “I neri
vanno mandati via perché sono qui a

rubarci il lavoro. Puzzano”, esclama

un altro ragazzo appena sedicenne.
Ma il discorso cambia quando nel
mezzo entrano i vip. Perché il sogno e
incontrare star del calibro di Beyoncé o
Will Smith. Le contraddizioni fioccano:
iragazzi di colore sono i loro stessi
compagni di banco, quelli con cui
scherzano, ridono, escono tutti i giorni.

Davanti alla telecamera: una marcia
in piu

I risultati nei lavori sono straordinari.
Cinque studenti hanno prestato il loro
volto per il primo cortometraggio sulla
Neknomination, 1'ultima folle moda che
spopola fra gli adolescenti impegnati in
sfide a colpi di ubriacature. Si chiama
La bella e la bestia e racconta la storia
di un ragazzo omosessuale che viene
messo al centro di una scommessa

e diventa vittima di pesanti episodi

di bullismo. Il sangue che singhiozza
sull’asfalto e invece il titolo di un corto
impegnato che parla di violenza tra
giovani coppie, in cui gli studenti sono
anche autori, costumisti, truccatori ed
operatori. Ed hanno persino scritto il
rap che caratterizza la seconda parte.

Lo spettacolo finale: una risata
consapevole

1l progetto culmina in ogni citta con
una mattinata finale alla presenza
delle classi delle scuole che hanno
partecipato. Si proiettano i video.

Ma soprattutto gli studenti vengono
coinvolti nello spettacolo attraverso
situazioni come il “momento
megafono”, in cui anche i professori
devono gridare i loro sentimenti.
Oppure la messa in scena di
un'epurazione: dalla sala vengono
fatti uscire sistematicamente tutti i
“diversi”, partendo dalle esclusioni piu
classiche della storia, legate al colore
della pelle, all'etnia o alla religione,
per arrivare a situazioni grottesche
che cercano un pretesto perché, alla
fine, non resti piu nessuno a difendere
I'ultimo rimasto. Ma soprattutto il
“sondaggio ballato”, vero piatto forte
del progetto, in cui i ragazzi, a ritmo di
musica, devono rispondere con un “si”
o un “no” alzandosi in piedi a domande
sulle discriminazioni.

*giornalista e scrittore, collaboratore di LaPresse,
Il Fatto Quotidiano e Panorama, scrive per
FirenzeToday, opera in progetti per la scuola e il
sociale, e tra i responsabili di Pari o dispari?.
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di Gherardo Vitali Rosati

Anche quest’anno, la primavera del
teatro & passata dal Magnolfi di Prato.
E qui che tre giovani compagnie, da
inizio febbraio a fine aprile, hanno
trovato un vivaio per sviluppare i loro
spettacoli, in scena in Toscana dal
prossimo autunno. Tutto & nato nel
2013, quando la Fondazione Toscana
Spettacolo e il Teatro Metastasio
s'inventarono il progetto Giovani in
Scena, volto a promuovere le formazioni
toscane under 35. “Si presentarono 71
compagnie — ricorda Patrizia Coletta,
direttore di FTS onlus — e in questi anni
hanno vinto il bando, tra gli altri, tre
gruppi che nel frattempo si sono molto
consolidati: inQuanto Teatro, If Prana e
Teatro Metropopolare”. Da i il progetto
€ cresciuto: oggi si chiama Cantiere
Futuro e offre anche un tutoraggio
organizzativo, tecnico e artistico a chi
si aggiudica il bando. “E un progetto

in continua evoluzione — sottolinea
Franco D'Ippolito, direttore del Teatro
Metastasio di Prato — vorremmo anche
offrire un’alternativa all’autogestione
delle compagnie, un punto debole quasi
per tutti. Se continuiamo a favorire

la formazione di nuovi gruppi, visto
che gli altri non mollano, il mercato

si satura. Potrebbe invece accadere
che alcuni di questi artisti entrino in
compagnie gia esistenti, o comunque
diano vita a progetti piu ampi”.

Intanto al Magnolfi i gruppi vincitori
hanno sviluppato i loro spettacoli,
incontrandosi in alcuni momenti di
formazione offerti dagli organizzatori.

I primi a salire sul palco, per le loro

tre settimane di prova, sono stati

Fabio Pagano e Cecilia Ventriglio,

alle prese con Lancillotto e Ginevra,

il primo progetto della loro neonata
compagnia (Pagano/Ventriglio).
Folgorati dalla riscoperta di un romanzo
cavalleresco di Chrétien de Troyes,

Il cavaliere della carretta, incentrato
sulle imprese compiute da Lancillotto
per liberare la sua amata, gli artisti
scelgono di fondere il Medio Evo con

il nostro presente. Ecco allora che sul
palco si alternano, senza soluzione di
continuita, una carrellata di personaggi
fra cui Andrea Cappellano, che alla
fine del XII secolo scriveva il suo De
amore, e una rockstar che canta La
Poupée qui fait non. Seppur ancora
non ben strutturato, gia durante le
prove il lavoro presentava alcune
sequenze esilaranti. Fra tutte, il dialogo
— drammatico — fra una contessa
d’antan e la nostra rockstar, che si
affrontano utilizzando esclusivamente
parole del gergo di internet e delle
telecomunicazioni (“wireless”,
“account”, “login”). E, dopo Prato,

il progetto continuera a crescere in
vista del debutto autunnale: “Cantiere
Futuro ci ha offerto la possibilita di
concentrarci e di progredire molto nel
nostro lavoro — dice Fabio Pagano —

ora stiamo cercando altre occasioni di
residenza per poter completare il nostro
progetto”.

Molto diverso Interrail di Frequenze
Alfa Teatro, il gruppo fondato e diretto
dal regista Stefano Filippi. Se di anni lui
ne ha oltre cinquanta, dirige pero otto

giovanissime attrici e cantanti, quindi
la media scende e i requisiti ci sono.
L'esperienza c’e e si vede: alla fine delle
prove al Magnolfi — ma a sette mesi dal
debutto — lo spettacolo e praticamente
pronto. Un intrigante viaggio per
I'Europa, prima in senso storico —
dall'antica Roma alla Rivoluzione
Francese — poi in senso geografico,
lungo le rive del Danubio, attingendo
al folklore e alle tradizioni locali, per
costruire una partitura affascinante e
ritmata. Il tutto € interamente cantato
e danzato e scandito anche da alcuni
tableaux vivants, che riproducono in
scena celebri dipinti, da Delacroix a
Klimt. Non manca un attento lavoro sui
costumi, realizzati dalla Fondazione
Cerratelli, con continui cambi d’abito
che facilitano la caratterizzazione dei
numerosi personaggi. Proprio oggi,
quando l'identita europea viene messa
costantemente in discussione, il gruppo
sembra offrire una strada per iniziare a
ritrovarsi.

E I'Europa torna anche nel lavoro della
compagnia ZiBa, che fonda le sue
radici in una scuola internazionale di
teatro fisico in Svizzera (scuola Dimitri
di Verscio), dove si sono incontrati gli
artisti, e si basa sulla collaborazione

di altri ex allievi, il collettivo svedese
Troja, per la parte scenografica. Dopo
il pluripremiato spettacolo La Tana,

un lavoro grottesco che denunciava

le difficolta del nostro tempo, questi
ragazzi hanno voluto cercare un

nuovo ottimismo. “Eravamo arrivati

a un nero totale — dice Laura Belli,

tra i fondatori del gruppo — e ci siamo
chiesti come ripartire”. Cosi, hanno
iniziato a intervistare amici e passanti,
con domande come “in cosa credi?”,
“se stessi scappando in mezzo alle
macerie che cosa vorresti salvare?”.
Ogni volta registrano, sbobinano, e
prendono nota, tappezzando il Magnolfi
con poster che accompagnano la loro
creazione. Qualcosa, forse, I'hanno
trovata: provano un dialogo incentrato
sulla fiducia reciproca e sul prendersi
cura, probabilmente un buon punto da
cui ripartire. Ma il loro What do you
believe in? di parole ne ha poche: & un
percorso fisico e musicale, che nasce
dall'incontro/scontro di due figure
(Laura Belli e Lorenzo Torracchi). Li
dirige Marco Cupellari, che spiega:
“quel che che sara questo spettacolo,
lo sapremo solo quando arriveremo in
scena: stiamo cercando e continueremo
fino all'ultimo momento”. Seguo questo
e gli altri lavori con un gruppo di
studenti del Pro.G.E.A.S. — frequentano
un laboratorio di critica organizzato

da FTS — e gli artisti ne approfittano
per le loro interviste. Ognuno porta

il suo Credo — “In me stessa”, “Nella
bonta delle persone” — e dalle macerie
salvano i grandi valori, “I’Amore”,
“I’Ottimismo”. E mentre l'intervista
continua, fra palco e platea si crea
un'intesa palpabile. Forse c'e una
nuova generazione che, fra mille
ostacoli, sa ritrovarsi unita e fiduciosa.
Chissa. Sarebbe certo una grande
vittoria per questo progetto Cantiere
Futuro.

LABORATORIO DI SCRITTURA

“La danza € la mia vita. Mi alzo

la mattina e ballo. La musica, il
movimento, per me sono tutto”.

Alen Bottaini, ballerino di fama
internazionale, classe 1973, nasce a
Viareggio ma ¢ a Massa nella scuola

di Lorna Wilkinson, sua mamma, che
inizia a muovere i primi passi di danza.
Durante le ultime feste pasquali lo
abbiamo incontrato sul palcoscenico del
Guglielmi di Massa, il suo primo teatro,
dove ci ha raccontato la sua esperienza
e alcune curiosita sul mondo della
danza.

Da dove nasce I'amore per questa
disciplina?

Molti dicono che sia perché mia
mamma e mia sorella sono ballerine.
Hanno una scuola, quindi sono nato in
teatro. In realta da ragazzo ho provato
molti sport, provavo e poi finivo, poi

a dodici anni mi & venuta questa
passione che ¢ diventata la mia vita.
Sono entrato nella sala da ballo di mia
madre, ho seguito una lezione e non ne
SONOo piu uscito.

Quali sono stati i suoi modelli?
Quando ho iniziato ammiravo Nureyev,
infatti ho lottato per arrivare alla sua
scuola in Russia dove poi sono riuscito
ad entrare. Lui per me é stato il piu
grande artista del mondo perché

era bravo tecnicamente rispetto agli
standard del tempo. Un altro modello
era Baryshnikov, tanto che mi feci
anche firmare una scarpetta. Ho
sempre cercato di arrivare ai suoi livelli,
specialmente per la sua artisticita,
importante al pari della tecnica.
Oggigiorno, purtroppo, si cura cosi
tanto la tecnica da dimenticare che la
danza € un'arte, non uno sport.

Com’é essere un uomo in ambiente
prettamente femminile?

Questo € un pregiudizio tipicamente
legato agli ambienti estranei alla
danza, come le scuole, soprattutto in
Italia. Infatti nelle accademie di danza
ballare ¢ la normalita. Il problema e
I'ignoranza. Lo stereotipo principale

¢ il ballerino omosessuale, anche se
I'importante non ¢ la vita privata, ma
che nel passo a due, sul palco, ci siano
un uomo e una donna.

Come differisce la realta italiana da
quella estera?

A Monaco, per esempio, dove ho
lavorato nel Teatro Nazionale, ho
sempre trovato il tutto esaurito a ogni
spettacolo. La mentalita & diversa,
piu vecchio stile. I genitori portano

i figli, anche piccoli, al teatro e il
pubblico conosce esattamente il ruolo
di ogni ballerino. E proprio un fatto

di cultura. In Italia, purtroppo, per
avere questa cultura bisognerebbe
che i direttori di teatro e del corpo di
ballo, portassero gli spettacoli giusti
per insegnare alle nuove generazioni

che cosa ¢ la danza. Dovrebbero

essere gli stessi maestri di danza a
insegnare il rispetto e l'interesse per
questa disciplina, portando gli allievi
agli spettacoli. Invece, qui il ballo e
molto commerciale, basta vedere alcuni
programmi televisivi, pensati solo per
vendere. Per esempio Amici: Si manca
di rispetto agli insegnanti e si diventa
ballerini professionisti in un anno,
mentre in realta il percorso e lungo, per
me e durato nove anni. La danza non

¢ finzione, e dal vivo. L'artista entra in
scena e vive il momento. La tv e tutto
un retroscena, il balletto non e pensato
per la tv, per la finzione.

Come e stato il suo percorso?

Io ho iniziato qui a Massa. Dopo

un anno e mezzo sono andato in
Inghilterra, in una scuola dove facevano
tuttii tipi di danza. Mia madre mi
mando perché ai quei tempi non ero
ancora sicuro quale stile di danza
preferissi. Da li ho fatto I'audizione

per il Royal Ballet e mi hanno preso.

In seguito, dopo uno stage estivo

ho ottenuto una borsa di studio per
Leningrado. Dopo sette anni, ho fatto
due anni all’Accademia Vaganova e
dopo due mi sono diplomato. Siccome
ho iniziato tardi, a 12 anni, ho deciso

di fare un corso di perfezionamento in
Canada, a Toronto. Infine sono andato a
Monaco di Baviera.

Al momento insegna?

Si, attualmente ho una mia accademia
a Monaco di Baviera e sono anche
docente all’English National Ballet
School di Londra. Sono quattro giorni
a Londra e tre giorni a Monaco, dove
abitano mia moglie e mia figlia; lei
dirige la scuola e io faccio avanti e
indietro. E un po’ dura, ma fin che
posso lo faccio. A me piace insegnare.
A Londra insegno a quelli dell'ultimo
anno, che finiscono il percorso e vanno
nei teatri. Anche per loro, che vengono
da una scuola di eccellenza, oggi €
difficile trovare lavoro, perché non e
solo un problema di bravura, ma cio di
cui il direttore ha bisogno e preferisce.
Inoltre se non hai gia un contratto e
difficile che te ne diano uno. Per essere
ballerino non ci vuole solo la tecnica,
ma anche la testa e la fortuna, come

in tutto. Essere al posto giusto nel
momento giusto.

intervista realizzata dalle studentesse del
secondo anno del liceo classico “Pellegrino
Rossi” di Massa, che hanno partecipato al
laboratorio di scrittura giornalistica e alla
realizzazione de La Gazzetta del Teatro
Guglielmi, nell’ambito dei progetti scuola di
Fondazione Toscana Spettacolo onlus, qui
condiviso con il Comune di Massa.

in alto, Alen Bottaini e le ragazze del
laboratorio di scrittura (foto Studio_47)

a sinistra, lo spettacolo Grow! di If Prana
prodotto nel 2015








