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Uno spettacolo che si ripete ogni sera 
secondo riti sempre uguali, sempre 
identici a se stessi, non può più avere 
il nostro consenso. Abbiamo bisogno 
che lo spettacolo a cui assistiamo sia 
unico e che ci dia l’impressione di 
essere imprevisto e irripetibile come 
qualsiasi atto della vita, come qualsiasi 
avvenimento prodotto dalle circostanze. 
Con questo teatro, insomma, ci 
ricolleghiamo alla vita invece di 
separarcene. (Antonin Artaud, Il teatro 
e il suo doppio)
	
Artaud ci aiuta a riconoscere e 
descrivere l’unico “teatro possibile”, 
quello della ricerca e della 
sperimentazione, anche quello “fuori 
di sé” delle strade, delle scuole, 
nelle piazze; quello che indaga gli 
interstizi delle nostre contraddizioni 
urbane, che vive in spazi marginali, 
lontano da ogni centro. Ci invita 
a smontare la dialettica “teatro/
periferie” dal punto di vista artistico 
(della contaminazione dei linguaggi 
performativi), geografico, culturale, 
in un sistema dove testa, gambe 
e pancia sono occupati dai grandi 
teatri di tradizione e dagli stabili; 
e dove residua al “piccolo cuore” 
produrre energia rinnovabile. Abbiamo 
assistito negli ultimi quarant’anni 
alla diffusione e legittimazione 
istituzionale di esperienze coraggiose, 
radicali, che sono riuscite ad accostare 
faticosamente nuovo pubblico alla 
ristretta cerchia degli addetti ai 
lavori pur ostacolate da un sistema 
frammentato, autoreferenziale, povero 
e scialacquone insieme, che fa acqua da 
più parti.
I “teatri delle periferie” sono sovente 
caratterizzati da forti identità artistiche 
e da ambiziosa ricerca culturale, da 
sottolineature politiche del proprio 
operare; da un pensiero disteso sul 
medio periodo (non è la stagione 
classica il punto di approdo); da una 
stanzialità responsabile con percorsi 
formativi, produzione di eventi 
intrecciati a ritualità metropolitane; 
da un rapporto a volte conflittuale 
con le strategie pubbliche locali, non 
solo in campo culturale (pensiamo 
alle risorse provenienti dal settore 
sanitario, sociale, della formazione). 
Ambiti dunque che rimandano a 
“residenzialità artistiche” impegnate a 
produrre identità in/per un territorio.

Gettare uno sguardo sulle “periferie 
teatrali” del nostro sistema può aiutare 
a leggere in filigrana cosa sta al centro 
dei nostri territori e quali contenuti 
vengono altrimenti veicolati come 
“vincenti”, quali rapporti intercorrono 
tra potere politico e arte. 
Nell’area fiorentina si è consolidato 
un articolato e ricco panorama di 
tali esperienze. Tra le storie più 
significative quella di Krypton al Teatro 
Studio di Scandicci (conclusasi a fine 
2015 dopo 25 anni), quella di Chille 
de la Balanza a San Salvi, dei Teatri 
d’Imbarco al Teatro delle Spiagge 
nel quartiere delle Piagge, di Isole 
Comprese al Teatro 334 nel quartiere 
di Brozzi, dell’Associazione Teatro 
della Limonaia a Sesto Fiorentino, del 
Teatro delle Donne al Teatro Manzoni 
di Calenzano, dell’Archetipo al Teatro 
comunale dell’Antella.
Abbiamo incontrato due esperienze 
tra loro assai distanti: Nicola Zavagli, 
regista e direttore artistico, insieme 
a Beatrice Visibelli, del Teatro delle 
Spiagge e Claudio Ascoli, direttore 
artistico, insieme a Sissi Abbondanza, 
del Teatro di San Salvi. 

SAN SALVI. Un teatro dentro un 
manicomio
Una storia sui generis è sicuramente 
rappresentata da Chille de la Balanza 
(antichi venditori di frutta e verdura 
che nel Seicento andavano nelle 
strade del centro antico raccogliendo 
storie e aneddoti che poi ri-narravano 
nelle osterie), compagnia di ricerca 
nata a Napoli nel 1973 e residente 
dal 1998, dopo una breve incursione 
a Pontassieve, in un padiglione 
dell’ex ospedale psichiatrico di San 
Salvi, su indicazione del suo ultimo 
direttore, Carmelo Pellicanò, che 
volle collegare l’uscita dei “matti” 
con l’ingresso della città nell’area. 
Nacquero subito allora, quale esigenza 
di salvaguardia di quei luoghi e di 
quelle testimonianze di sofferenza, le 
passeggiate a San Salvi (esempio di 
“passeggiata patrimoniale”) che hanno 
coinvolto quarantaduemila spettatori 
nelle cinquecentocinquanta repliche 
che continuano a caratterizzare la 
loro programmazione artistica. Come 
conseguenza di questa attenzione 
nel 2010 nasce l’associazione per la 
Memoria viva di San Salvi “Carmelo 
Pellicanò”. Si tratta di “tutelare San 

Salvi come Auschwitz”, scrisse il 
noto antropologo Pietro Clemente, 
avviando un appassionato dibattito 
cittadino che, oltre al mondo della 
cultura, sta investendo l’urbanistica 
e l’economia locale, vista l’estensione 
dell’area (oggetto ora di un intervento 
di progettazione partecipata). A 
breve l’apertura del teatro accanto 
ai padiglioni occupati da Chille de la 
Balanza.

LE PIAGGE. Un teatro sopra un 
supermercato
Nel 2002 nasce la compagnia Teatri 
d’Imbarco con una attenzione 
particolare rivolta all’approfondimento 
storico di grandi eventi del Novecento 
(per un Teatro della Memoria) e alla 
conseguente riflessione civile che da 
certi fatti ne consegue. Nel 2009 si 
insedia nel quartiere delle Piagge, 
lungo la via Pistoiese e sopra un grande 
supermercato, in uno spazio con 100 
posti e ambienti per altre attività come 
la formazione teatrale e musicale, 
la danza, gli incontri pubblici. Da 
allora vengono progettate e realizzate 
campagne di sensibilizzazione su 
tematiche quali l’usura, il razzismo, la 
legalità che coinvolgono le realtà del 
quartiere (ma non solo). Viene proposta 
regolarmente una stagione di teatro 
ragazzi. Le produzioni della compagnia 
hanno una circuitazione nazionale, a 
volte debuttano in altri spazi cittadini. 
Il recente La leggenda del pallavolista 
volante ha superato ad aprile 2016 
le 100 repliche. La compagnia è 
nell’elenco delle residenze individuali 
della Regione Toscana con un 
contributo per il 2015 di trentottomila 
euro.

Periferia e creatività
Ascoli La parola “periferia” ha 
un’accezione positiva in quanto 
si collega a un senso di “possibile 
libertà”; a un lavoro che vuole indagare 
percorsi inesplorati. Secondo noi la 
ricerca artistica deve darsi questa 
massima libertà e apertura. “Io non 
cerco, trovo”, diceva Picasso. La 
periferia “gode” di una disattenzione 
che permette una libertà creativa. 
Firenze ha prodotto esperienze 
importanti proprio a partire da 
posizionamenti periferici sia dal punto 
di vista territoriale che artistico. San 
Salvi, che noi abbiamo scelto a fronte 

di altre possibilità, ha una identità forte 
con cui ti devi confrontare e che non 
puoi buttare via ma da cui non ti devi 
far schiacciare. Puntare sul “teatro/
terapia”, ad esempio, sarebbe stato 
naturale e legittimo, ma abbiamo 
intrapreso altre strade che ancora, a 
distanza di diciotto anni, non sappiamo 
dove ci porteranno. La molteplicità 
delle proposte, delle curiosità sembrano 
andare apparentemente in direzioni 
contrastanti ma da “cosa nasce cosa”. 
Il processo creativo si costruisce a 
partire da necessità interiori ma in 
percorsi “sotterranei” di ascolto, di 
letture politiche e sociali della nostra 
realtà; con continui cambi di marcia. 
La “centralità della persona” per noi è 
il dogma su cui proviamo a misurarci. 
Ci lasciamo comunque sempre molto 
innamorare dalle cose.

Zavagli L’idea è di fare un teatro 
“aperto alla città”, senza pensare 
a programmazioni localistiche, di 
quartiere. A Firenze non esistono 
“periferie”, esistono zone con delle 
criticità, delle difficoltà. Dovremmo 
allargare la visione della città e 
pensarla una, unica; dobbiamo cercare 
di nutrire i vissuti dei nostri cittadini, 
innaffiare la ricchezza di esperienze e 
di luoghi che ci sono anche alle Piagge. 
La nostra compagnia cerca di indagare 
il quartiere, cerchiamo di raccontare 
le Piagge, anche la cosiddetta 
“periferia”, osservatorio privilegiato 
delle contraddizioni del nostro tempo, 
raccontare dunque le difficoltà ma 
anche le cose nuove che sorgono. È una 
ricchezza poter operare in una zona 
come questa.
Noi facciamo spettacoli che possono 
essere presentati in qualsiasi teatro 
nazionale, la logica è che la storia 
che racconti deve arrivare al cuore e 
all’intelligenza di tutti gli spettatori, 
non facciamo spettacoli ad hoc per un 
pubblico. 
Potevamo insediarci in qualsiasi zona 
della città; non trattiamo la cosiddetta 
periferia come luogo dove andare a 
insegnare, a civilizzare, per contenerne 
l’emarginazione. 
Non abbiamo mai avuto risorse per 
campagne promozionali a tappeto per 
far conoscere a tutti i centotrentamila 
abitanti del Quartiere 5 che esistiamo. 
Noi abbiamo le risorse giusto per 
tenere aperto un avamposto dove 

IL TEATRO E LE PERIFERIE

Il bello della periferia teatrale
di Stefano De Martin*

Riflessioni di e con Claudio Ascoli e Nicola Zavagli
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difendere la qualità, dove promuovere 
progetti virtuosi. Abbiamo lavorato 
tantissimo con la scuola Gandhi, con 
le scuole del territorio, abbiamo fatto 
progetti con le tante realtà del luogo. 
C’è un osservatorio di una ricchezza 
assoluta; dobbiamo conoscere la 
realtà locale altrimenti ce la facciamo 
raccontare solo dai giornali che hanno 
l’obiettivo di sottolineare innanzitutto 
le problematiche. Io cammino nel 
quartiere, sto al bar della Conad sotto 
il nostro teatro, ascolto i pettegolezzi 
della strada; la strada va percorsa, 
va vissuta anche una via come via 
Pistoiese. Ci sono certo condomini 
tristemente noti come le Navi, ma 
accanto alle Navi ci sono realtà molto 
belle e vivaci come il Centro sociale di 
don Santoro.

COME ESSERE ARTISTI RESIDENTI 
Ascoli Non avvertiamo più un 
“momento generale dialogante”, 
come nel passato, ma cogliamo 
micro-individualità, micro-situazioni 
dialoganti che ci portano i propri 
vissuti, i propri progetti. Vengono a 
porci problemi, proposte, richieste. 
Un pubblico variegato che vuole fare, 
esprimersi, che interpreta così il proprio 
protagonismo sociale. Avvertono 
questo come luogo di libertà. Le 
istituzioni ci vedono come luogo “non 
istituzionale”, borderline; ma pure le 
persone maturano la stessa sensazione 
e quando scoprono che abbiamo un 
rapporto con le istituzioni scattano 
meccanismi di pregiudizio anti-
istituzionale come se non ci si potesse 
fidare fino in fondo nemmeno del nostro 
lavoro (e dobbiamo rimotivare la nostra 
credibilità).
Questo pone il problema di cosa 
dev’essere una residenza teatrale che 
non significa centrare la nostra identità 
sul solo teatro, come vuole una vulgata 
istituzionale corrente. “Non essere solo 
un teatro” dà un senso di maggiore 
libertà e agibilità culturale. Il pubblico 
di San Salvi è completamente diverso 
rispetto ad altre realtà fiorentine, è 
come se venisse “in una casa”. Avverte 
un dinamismo che difficilmente si 
riscontra altrove, dove il teatro non 
viene percepito come appartenenza. 
Un esempio è stata, dopo il tornado che 
ha devastato il giardino e alcuni edifici 
di San Salvi, la felice mobilitazione 
attuata dal teatro per la raccolta di soldi 
e di lavoro volontario per ripristinare 
le strutture. La logica di una residenza 
teatrale non dovrebbe avere come 
punto di riferimento solo il teatro, ma 
contemplarlo insieme ad altro. 

Zavagli Il nostro progetto di residenza 
intende proseguire sulla linea praticata 
in questi anni: un teatro radicato nella 
sua città, nel luogo dove opera, che si 
nutre del territorio per veicolare anche 
altrove la propria ricerca. 
Credo che una residenza debba fare 
formazione, lavorare con le persone 
in maniera onesta per veicolare la 
passione di fare e vedere teatro. Non 
riesco a pensare a un progetto se non 
in termini di pura arte, non posso 
farmi mangiare dall’imprenditore o 
dall’operatore culturale. Partiamo da 
quello che sappiamo fare: rimanere 
artisti fino nel profondo. Non siamo 
esercenti. L’arte ha bisogno di soldi 
certo, ed è una preoccupazione. Io 
incontro artisti che parlano però solo di 
soldi, di progetti per come trovare dieci 
mila euro. È una malattia diffusa, ci 
siamo un po’ tutti ammalati.
Le indagini sulla “memoria della città”, 
sulla “famiglia”, sul “tema dello sport” 
continuano a vivere. È più semplice 
pensare alle trilogie, a linee guida. 
Mi piacerebbe capire di più la 
questione della “formazione dei 
cittadini”. Capire il luogo degli 
insegnanti, le loro frustrazioni, le 

difficoltà, il rapporto con l’adolescenza 
e con i genitori degli adolescenti. La 
scuola è coperta da una mega retorica 
politica, vorrei indagare i meccanismi 
della formazione dell’essere umano, 
con disincanto ma con un amore infinito 
nei confronti dei soggetti che abitano 
la scuola. È un mio dato biografico che 
vorrei indagare anche dal punto di vista 
artistico.

COSA CERCA IL PUBBLICO
Ascoli Avvertiamo una progressiva 
difficoltà nel tenere desto il legame tra 
persone e spazio condiviso. La quantità 
di pubblico aumenta, ma decresce la 
partecipazione assidua e attenta delle 
persone che tendono a “consumare” 
anche uno spazio come questo. Anni 
addietro il percorso da spettatore 
a spettATTORE infine ad attore (il 
lavoro di formazione) era più facile 
e lineare; oggi stiamo soffrendo del 
“male oscuro” dell’autoreferenzialità 
delle cose. È come se fosse venuto 
meno, improvvisamente, un alfabeto 
comune. La dimensione virtuale nei 
nostri rapporti, il format televisivo 
importato anche in teatro, stanno 
agendo negativamente. Le proposte 
più accattivanti risultano quelle 
dove mettiamo in campo dispositivi 
esperenziali coinvolgenti, dove lo 
spettatore viene investito anche 
fisicamente dal teatro; in spazi 
articolati; come se dovessimo operare 
una sorta di training sullo spettatore. 
L’evento, dunque, la particolarità, 
l’irripetibile, una reinvenzione che 
trasmetta piacere fisico allo spettatore.

Zavagli Registriamo una rotazione del 
pubblico a seconda delle proposte ma 
anche una fidelizzazione di un pubblico, 
non necessariamente ristretto al 
quartiere, che frequenta spazi come la 
Pergola o Rifredi. Il lavoro che facciamo 
è di coltivare ogni singolo spettatore. È 
un teatro da 100 posti e non possiamo 
snobbare nessuno. È talmente 
ravvicinato il pubblico alla scena 
che percepisci quando ‘entra’ nello 
spettacolo. Il pubblico è essenziale 
per l’artista e questo rapporto viene 
esaltato proprio dalla intimità del 
piccolo spazio. Il nostro è un tipico 
teatro off che offre spettacoli più piccoli, 
essenziali, dove tutto viene giocato 
sulla potenza narrativa della storia e 
la forza interpretativa degli attori. A 
noi interessa scandagliare ed offrire il 
nostro mondo poetico; da quattordici 
anni abbiamo cercato di lavorare sulla 
memoria della città, convinti che con 
questo materiale puoi parlare a ogni 
tipo di pubblico nazionale. I nostri 
spettacoli funzionano a Roma o Milano. 
Qualsiasi artista, che si definisca tale, 
fa così, guarda Eduardo.

Riflessioni a distanza di due militanti 
impegnati a raccontare il nostro 
presente con onestà, radicalità, 
pazienza. Le categorie di Periferia, 
Residenza artistica, Pubblico risuonano 
assai diversamente nel breve tragitto 
tra San Salvi e le Piagge. Il rito del 
teatro sa affascinarci perché parla 
lingue differenti e perché reclama 
comunque, per essere davvero 
necessario, “un’adesione intima, 
profonda”.

Altre periferie
di Tommaso Chimenti

Vive, moderne, centri del futuro
Quasi duecento i teatri toscani, una 
piccola folla, un piccolo esercito di 
parole e gesti, ricerca e classici, storie 
e racconti che “invadono” molto 
pacificamente il nostro territorio da 
Carrara fino a Grosseto per lungo, da 
Pisa ad Arezzo per largo in questo 
triangolo chiamato Toscana. Ma 
il teatro sono anche i progetti che 
riescono a inglobare e a interessare 
la comunità intorno, le persone che 
ne restano coinvolte, le idee che da lì 
escono e trasformano un pezzetto di 
società con dubbi, riflessioni, prese di 
coscienza, nuove consapevolezze.
Abbiamo scelto alcuni centri che negli 
anni, con le loro attività, hanno sorpreso 
positivamente e favorevolmente, 
creando un terreno comune, un humus, 
un habitat, dimostrando che un luogo 
può produrre esponenzialmente 
energie.
Pontedera, con l’esperienza di Roberto 
Bacci e soci, nel tempo non è più 
soltanto sinonimo della Piaggio; 
Prato, dopo Ronconi e Castri, non è 
più soltanto un polo laniero di telai. 
Il teatro cambia le geometrie e le 
geografie, muta le prospettive, migliora 
le periferie. Quelle periferie che, come 
diceva Renzo Piano e mutuato poi da 
Giancarlo Cauteruccio, “saranno il 
centro del futuro”, perché vive, attive, 
contemporanee, mai scontate.
	
Partendo dalla provincia di 
Firenze abbiamo individuato nel 
Teatro Manzoni di Calenzano 
(teatrodelledonne.com) un centro di 
impulso per la nuova drammaturgia, al 
femminile, prima con la spinta di Dacia 
Maraini poi di Stefano Massini. Una 
delle poche scuole che indirizzano gli 
allievi alla scrittura scenica.
A Brozzi, sulla linea di confine del 
territorio a ovest di Firenze, troviamo 
il Teatro 334, una realtà di teatro 
sociale, teatro-comunità gestito 
dalla compagnia Isole Comprese 
Teatro (fondata da Alessandro 
Fantechi e Elena Turchi). Un luogo 
di aggregazione giovanile e di 
prevenzione al disagio con laboratori, 
spettacoli, formazione e produzioni 
sostenute anche dalle associazioni del 
territorio.
Quindi ci spostiamo ai Macelli di 
Certaldo. La città di Boccaccio, 
conosciuta anche fuori dai confini 
nazionali per il festival Mercantia, 
ospita questo luogo-capannone 
(imacelli.it), finanziato da illuminate 
aziende, imprese e privati cittadini. Nel 
tempo ha assunto una sua importanza 
per le proposte tra narrazione, musica, 
danza, sperimentazione, ma anche 
workshop, grazie alla possibilità 
di offrire ospitalità, residenze e 
produzioni.
Spostandoci nella provincia di Prato, a 
Montemurlo troviamo La Gualchiera, 
spazio culturale polifunzionale, ex 
fabbrica del tessile, oggi crocevia 
di laboratori teatrali, spettacoli, 

conferenze, incontri, mostre. Nel 
2008 ha istituito il premio teatrale 
per giovani realtà, Young Station 
(gualchiera.it).
Dopo Firenze e Prato ci spostiamo 
sul versante tirrenico, nella provincia 
di Lucca, a Vorno, dove troviamo 
la Tenuta dello Scompiglio 
(delloscompiglio.org). In un luogo 
magico immerso nel verde Lo 
Scompiglio miscela competenze, 
professionalità e linguaggi per creare 
un impasto di performance, quest’anno 
definite “Assemblaggi Provvisori”. Uno 
spazio dal sapore berlinese o francese, 
votato all’incrocio fra dinamiche e 
arti differenti, dove settimanalmente 
arrivano compagnie e artisti 
internazionali, un luogo ideale per la 
creazione originale. 
Più incentrato sulla danza 
contemporanea è lo Spam del 
coreografo piemontese Roberto Castello 
(spamweb.it) aperto a Porcari da 
una decina d’anni. Residenza della 
compagnia Aldes è anche centro di 
aggregazione e rete territoriale per 
le realtà culturali di Lucca, Porcari, 
Viareggio, Massarosa, Pietrasanta. Tra 
le residenze del 2015 figurano quelle 
di Quotidiana.com, Teatro Dell’Elce, If 
Prana e Giacomo Verde.
Poi si apre il mare: Pisa e Livorno. 
La prima, più fervida, sforna da anni 
compagnie e realtà teatrali ideali: i 
Sacchi di Sabbia al Teatro Sant’Andrea 
e, nella provincia, la già citata 
Pontedera, ma anche la vicina Cascina 
e il Teatro di Buti di Dario Marconcini. 
A Bientina raccontiamo del Teatro 
delle Sfide (guasconeteatro.it), nome 
perfetto per la scommessa vinta da 
Andrea Kaemmerle, allievo di Carlo 
Monni, che ha in gestione anche il 
Teatro Verdi di Casciana Terme, doppio 
impegno, doppia bravura. Da dieci 
anni riesce a portare nella provincia 
spettacoli e artisti che fanno divertire e 
creano affiatamento con il territorio.
Nella città di Piero Ciampi e Bobo 
Rondelli, di Modigliani e Mascagni, 
troviamo il Nuovo Teatro delle 
Commedie (nuovoteatrodellecommedie.
it) e Il Grattacielo (livornoteatro.it) 
che s’innalza per integrare l’offerta 
del territorio. Teatro, formazione, 
produzioni e quest’anno anche Virgilio 
Sieni che qui ha condotto il suo 
laboratorio-seminario I Cantieri del 
Gesto.
Piccole realtà crescono, sperando che la 
morsa della riforma dei Teatri Nazionali 
non li consideri rami secchi da epurare.

Tenuta Dello Scompiglio, Vorno, Capannori 
(Lucca), SPE - Spazio Performatico ed 
Espositivo.

nella foto in alto, Trittico della giovinezza 
angelica, 2016 di Luigi Presicce. 
Performance per uno spettatore alla volta, 
accompagnato (foto Dario Lasagni, courtesy 
l’artista e Associazione Culturale Dello 
Scompiglio).

sotto, il Teatro delle Spiagge

nella pagina accanto, l’ex cinema teatro di 
San Salvi. Costruito nel periodo fascista, 
chiuso negli anni Sessanta e riaperto negli 
anni Settanta, oggi è stato vincolato dalle 
Belle Arti perché torni alla sua funzione 
originaria. Una sfida, un impegno per 
Claudio Ascoli.

*sociologo, direttore di Scandicci Cultura 
(2009-2016), dal 2010 dirigente dei servizi 
alla persona del Comune di Scandicci.
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“E ora, signuri mei, ddocu a lassu, e 
n’autra vota va cuntu”...
Lo spettacolo è finito, le luci si 
accendono, ma gli occhi di molti 
restano nel mondo di meraviglia che 
l’attore narratore ha saputo creare nelle 
loro menti.
Ogni sera Mimmo Cuticchio racconta 
una storia, servendosi dei suoi pupi, 
di una spada di legno e di una camicia 
bianca; e ogni sera la fantasia dello 
spettatore si accende per ricreare i 
mondi della memoria, assecondando 
gli accenti del narratore, le sue 
parole spezzate in briciole di fuoco, le 
apparizioni sapientemente suscitate. 
Le storie variano di spettacolo in 
spettacolo, quello che non cambia 
è la linea sulla quale vive l’arte di 
Cuticchio, la sua traccia materiale fatta 
di pupi, di spade di legno o d’argento, 
del battito del piede, dei silenzi e 
dell’impennarsi della voce. Sono gli 
strumenti tradizionali dei contastorie 
del Cunto e dei pupari, quelli che 
segnano le premure, gli appoggi e le 
sortite fra le quali viaggia Cuticchio: 
non come passeggero da un’arte 
all’altra, ma come nomade verso una 
terra nuova, quasi un paese, in cui vive 
e si concentra il suo teatro.
Mimmo Cuticchio nasce da una famiglia 
di pupari di Palermo: il padre fu grande 
maestro di quest’arte; il nonno, che 
Mimmo definisce “più teatrinaro che 
oprante”, gestiva un teatrino di pupi; 
la madre ideava scene e costumi, 
ma sopratutto dipingeva, con tocco 
straordinario, cartelli, cartelloni, 
fondali e sipari; i fratelli, sette con 
lui, aiutavano nell’arte dei pupi 
apprendendone le tecniche. Cuticchio 
muove i primi passi nel solco di questa 
tradizione per accorgersi, presto, che 
se di quella tradizione avesse coltivato 
solo i rami, senza scendere alle radici 
accogliendone tutte le implicazioni e 
ricercandone i segreti, la tradizione 
sarebbe vissuta in lui come un albero 
senza frutti: ne avrebbe ricavato 
successo, forse, ma sarebbe stato un 
successo lasciato a se stesso.
Spinto dalla necessità di conservare 
ma insieme di far propria la tradizione 
di famiglia, Cuticchio crea un suo 
linguaggio scenico recuperando le 
ragioni e i modi secondo cui quel 
patrimonio di regole, vivo in suo padre, 
era stato creato.
Lavorando accanto al padre-maestro 
Giacomo, il figlio-allievo impara, oltre 
che il rispetto per le regole, la legge 

della lotta nella vita e nel mondo 
difficile di far spettacolo. Non soltanto il 
senso della tradizione, di una tradizione 
da amare e rispettare, da possedere 
e dominare, quanto la necessità di 
confrontarsi con il proprio passato 
per non esser confuso nel proprio 
presente. E allora Cuticchio figlio 
decide di oltrepassare la tradizione 
paterna col farne propria un’altra: e 
va ad imparare il Cunto da Peppino 
Celano, cuntista, puparo, costruttore di 
pupi e “cantalanotte”, antico mestiere 
praticato a Palermo fino alla seconda 
metà del Novecento appannaggio dei 
pochi che, con il loro gridare sussurrato, 
erano capaci di svegliare, alle prime 
luci dell’aurora, solo chi doveva alzarsi 
cullando, invece, chi poteva prolungare 
il sonno.
Così Cuticchio si costruisce una sua 
tradizione usando insieme Opera dei 
pupi e Cunto, e crea un nuovo genere 
teatrale, con l’accortezza di non 
confondere forme tanto diverse, di non 
gettarle alla rinfusa, ma di accostarle, 
farle risuonare l’una nel corpo dell’altra, 
spingendole in un territorio in cui una è 
arricchimento dell’altra.
Da qui ha inizio la “vita nell’arte” di 
Cuticchio: nella tradizione, o meglio 
nelle tradizioni (Pupi e Cunto) e nella 
loro reinvenzione. Attraverso questo 
scarto, Cuticchio si crea un’identità 
forte, capace di imporsi sulle altre 
realtà del cosiddetto “teatro di figura” 
e direttamente sull’universo teatrale. 
Un’identità teatrale complessa che ha 
anche i pupi ma che nasce e ritorna sul 
corpo dell’attore, e vive nell’incanto 
della sua voce.
Cominciato col segno della croce, 
al quale l’uditorio “divotamente” si 
scopriva, il Cunto (l’antica narrazione 
siciliana a puntate delle gesta 
cavalleresche) durava un paio d’ore. 
Protagonista ed eroe, maestro guida 
e “padre” spirituale, il cuntista: 
“testa, braccia, gambe, tutto deve 
prender parte al racconto; la mimica 
essendo parte essenziale del lavoro del 
narratore – annotava diligentemente 
il Pitrè nel 1884 –. Sopra una specie di 
predella, che fa da bigoncia, o pergamo, 
o tribuna, o palcoscenico... sulla quale 
si possa muovere, il contastorie coi 
movimenti degli occhi, della bocca, 
delle braccia, de’ piedi, conduce i suoi 
personaggi, li presenta, li fa parlare 
come ragion vuole; ne ripete per punto 
e per virgola i discorsi, ne declama 
le aringhe; fa schierare in battaglia i 

soldati, li fa venire a zuffa agitando 
violentemente le mani e pestando 
coi piedi come se si trattasse di zuffa 
vera e reale. In tanta concitazione, 
egli dà un passo addietro, un altro 
in avanti, levando in alto, quanto più 
alto può, i pugni chiusi e slungando e 
piegando convulsamente le braccia. 
Il bollore cresce: gli occhi dell’oratore 
si spalancano, le nari si dilatano per 
la frequenza del respiro, che sempre 
più concitata fa la parola. I piedi 
alternativamente battono il suolo, 
che pel vuoto che c’è sotto rintrona; 
alternansi i movimenti di va e vieni 
delle braccia, e, tra mozze parole e 
tronchi accenti, muore chi ha da morire, 
ed il racconto, monotono sempre, 
ritorna calmo come se nessuno fosse 
morto, come se duecento, quattrocento 
uditori non fossero stati sospesi, 
palpitanti, crudelmente incerti dell’esito 
della pugna, pendendo dalle labbra 
dell’infocato narratore”.
Più di cento anni ci separano da 
questo scritto, ma se si ha la ventura 
di assistere al cunto di Mimmo 
Cuticchio il tempo sembra essersi 
fermato. La pedana (che nel chiuso dei 
teatri è, ovviamente, il palcoscenico), 
la spada, l’alternanza di racconto 
e personalizzazione della storia, di 
prosa e poesia, l’andare ora lento 
ora sincopato della voce, la cantilena 
ritmata che spezza le parole, gli occhi 
chiusi quando il racconto raggiunge 
l’acme (che spesso coincide con 
la narrazione della battaglia) e la 
declamazione è concitatissima, la 
calma che scende quando, sul finire del 
racconto, il ritmo ritorna normale e gli 
occhi si aprono e cercano un contatto 
col pubblico.
Ad essere cambiate sono le modalità 
di fruizione del Cunto, oggi non più 
appuntamento fisso dedicato in primis 
ad un pubblico di habitués, ma evento 
costruito e fruito come accadimento 
straordinario, spettacolo proposto 
a un pubblico eterogeneo. E con 
esse, conseguentemente, è mutata 
anche la composizione degli intrecci 
e l’abitudine di diluire il racconto in 
un ciclo di puntate. E la storia viene 
raccontata, tutta, nello spazio di una 
rappresentazione. Ancora oggi però, 
come alle soglie dell’Ottocento, quello 
che caratterizza l’arte del cuntista 
non è tanto la conoscenza della 
materia cavalleresca. La maestria sta 
nello strutturare il racconto secondo 
una strategia capace di regolare 

gli strumenti della recitazione sulle 
attese del pubblico, e, di conseguenza, 
accordare gli eventi narrati con lo 
svolgersi della performance narrativa. 
Oggi in Cuticchio il Cunto è, oltre che 
arte del racconto dei paladini, una 
tecnica che il maestro usa per narrare 
anche storie e fatti di attualità. E il 
cuntista, oggi come ieri, è la divinità 
che crea e governa tutti gli eroi, le 
voci, i prodigi. Che spesso prendono 
corpo, alla vista del pubblico, nel legno 
dei pupi che il narratore usa come 
compagni di scena e di viaggio.
Tramite il suo Cunto universale, 
Cuticchio torna a far intravedere al 
pubblico, questo sì spesso diventato 
di legno, sogni, sentimenti e angosce 
come un attore circondato dai suoi 
indispensabili consiglieri.
Cuticchio ragiona come un regista e 
la sua arte è una visione prospettica 
che può essere concepita solo dalla 
mente di un grande apparatore. Quel 
suo decostruire la macchina scenica e 
farsi pupo fra i pupi è il frutto di una 
visione cinestetica trasparente propria 
di un regista al lavoro in piedi fra i suoi 
attori: si serve dei pupi e del cunto non 
più per velare la loro realtà artificiale, 
ma per rivelarla.
Quello di Cuticchio è un teatro che 
va oltre il “come se” perché il suo 
intento non è la carne, né il legno ma 
la necessità di destare una “volontaria 
sospensione dell’incredulità”. Di questo 
è fatto il suo teatro: dipende da un atto 
volontario dello spettatore di credere 
in quello che vede per il tempo che 
dura il prodigioso intervallo. Nei pupi 
fatti di cunti e nel puparo-cuntista che 
rompe l’illusione del pupo uscendo 
fuori dal teatrino come Polifemo tra i 
compagni di Ulisse. La magia è tutta là, 
in quell’atto volontario di fede compiuto 
in simbiosi con i suoi spettatori.

MAESTRI DEL TEATRO: MIMMO CUTICCHIO

di Valentina Venturini

Il Cunto e i pupi fra passato e presente
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scenografo tra i più attivi del Settecento 
italiano. Ma qua siamo in pieno regno 
di Giovanni Pascoli: di casa tra Barga 
e Castelvecchio, il poeta svelò il suo 
interventismo per la campagna di Libia 
(allora come oggi, si trattava di andar 

fatto che sia stato voluto fermamente 
dai montercarlesi, dapprima costituiti 
nella Accademia degli Assicurati 
(nel 1702), mutata in Accademia dei 
Rassicurati nel 1795, quando l’edificio 
fu ristrutturato e prese l’attuale nome. 
È bello, però, che nel 1968 – quando 
il teatro, nell’incuria politica del 
dopoguerra, rischiò di chiudere –, i 
cittadini si opposero e ne chiesero 
anzi, a gran voce, il restauro che portò 
alla riapertura cinque anni dopo. Sulle 
tavole del piccolo palcoscenico sono 
passati tantissimi artisti tra prosa e 
lirica: un’infinita varietà di emozioni 
che ancora oggi lasciano senza fiato. 
E la stagione è all’altezza di tanta 
storia: tra gli appuntamenti Alessandro 
Benvenuti, Le intellettuali di Molière 
con la regia di Monica Conti, e Aniello 
Arena, l’attore (ex) detenuto di Volterra 
diretto da Armando Punzo, danno 
nuovo slancio ai Rassicurati. 
Per arrivare a Bagni di Lucca ci vuole 
un’oretta in auto. Qua, dice la Storia, 
vennero Cesare, Pompeo e Crasso dopo 
essersi spartiti il mondo: non si sa se è 
vero, ma certo negli stabilimenti termali 
si sono riposati in tanti. Wikipedia cita 
Metternich, Rossini, Puccini, Byron, 
Carducci, Montale e, soprattutto, il 
grande Montaigne, che fu a Bagni di 
Lucca nel 1581 ed è diventato nume 
tutelare del luogo. Non male come 
santo protettore: all’autore dei famosi 
Saggi è intitolata anche una fondazione 
molto attiva. È naturale che in un simile 
turbinio di eccellenze e in tanto illustre 
passato, non potesse mancare il teatro. 
Nel 1790 sono ancora una volta degli 
Accademici (l’Accademia dei Provvidi, 

questa volta) a volere la costruzione 
dello spazio destinato a prosa e musica. 
Con quella sua bella facciata, immersa 
nel verde nel centro della città, il 
piccolo Teatro Accademico vanta 300 
posti. Sapore d’antan, quasi un’eco di 
mitteleuropa, con quel clima da bagni 
termali che fa tanto elegante “fin de 
siècle”.
Ma il nostro viaggio non è finito. 
Si tratta di salire ancora un po’, di 
spingerci ancora più verso l’interno, 
di fronteggiare il bellissimo Ponte del 
Diavolo, carico di leggende misteriose, 
o di scrutare il profilo delle Apuane con 
il cosiddetto “uomo morto”. Arrivati 
a Barga all’ora dell’aperitivo ci si può 
fermare all’antico caffè Capretz e, 
se si ha fortuna, si trova spazio nella 
terrazza da cui ammirare il piccolo e 
meraviglioso paese e le montagne, 
laggiù, imponenti e indifferenti. 
Nell’aprile del 1668 l’Accademia degli 
Indifferenti (che presto mutò nome in 
Accademia dei Differenti) diede vita 
alla costruzione del teatro, completato 
nel 1689, successivamente distrutto 
e ricostruito con l’attuale struttura 
all’italiana: tre ordini di palchi e platea 
per un totale di 280 posti. E sono 
belle le decorazioni del Fontanesi, 

Si può raccontare un territorio 
attraverso il suo teatro? Credo di sì. 
È un accesso non convenzionale, un 
approccio che può portare lontano dalle 
solite rotte: i teatri possono essere un 
valido baedeker per capire la storia, la 
gente, la realtà. Il teatro, intanto, è un 
luogo, un edificio. Mi piace pensare che 
quel bel dipinto che è La città ideale del 
Laurana (o chi per lui) preveda, là sulla 
destra, un teatro con i suoi bei portici 
per il pubblico. 
Questi spazi, da sempre centrali 
nel contesto urbano italiano, sono 
architetture uniche, spesso realizzate 
da artigiani o mastri d’ascia di grande 
qualità. Ogni città ha il suo teatro nella 
piazza principale: fanno parte della 
storia della città italiana. Con le facciate 
imponenti e le arcate accoglienti, con i 
lampadari enormi e le pareti affrescate; 
oppure piccoli, quasi nascosti, che 
si svelano nella loro meraviglia solo 
una volta entrati, passate quelle porte 
che schiudono a un mondo. I teatri 
raccontano lo sviluppo architettonico 
e umano, svelano tracce di civiltà 
passate, di tecniche costruttive capaci 
di coniugare raffinata manifattura e 
innovazione tecnologica. I teatri sono 
anche il “salotto” della città: creati da 
Accademici, dalla buona borghesia, 
oppure da “appassionati” disposti 
a tutto pur di avere il proprio luogo 
consacrato alle arti. Sono specchio 
della società: ne riflettono bellezze e 
storture, vitalità e tensioni, prospettive 
e memorie. I teatri sono l’anima delle 
città. 
Allora, si può provare a scoprire un 
paese non solo andando per musei o 
ristoranti, ma anche – ne sono certo – 
per teatri. A me è capitato, girovagando 
per la Versilia, la Lucchesia e la 
Garfagnana. Vale la pena arrampicarsi 
nell’entroterra, sfilare accanto alle 
Apuane, per raggiungere quei borghi 
di raro fascino. È una zona appartata, 
che si svela gradualmente, solo a chi 
vuole: fuori dai giri turistici della costa, 
lontana dagli splendori cittadini di 
Lucca.
Un itinerario, da fare certo lentamente, 
con calma, può partire dopo aver 

pranzato con una bistecca all’osteria 
dello Spietato di Camaiore. Chi ce la fa, 
può incamminarsi fino al corso Vittorio 
e scoprire il Teatro dell’Olivo. Una 
piccola meraviglia che risale a metà 
Seicento, quando un gruppo di colti 
cittadini si costituì nell’Accademia dei 
Deboli e trasformò un lanificio in teatro. 
Era l’epoca d’oro della Commedia 
dell’Arte e l’inizio di quello che sarebbe 
diventato il teatro d’Opera, “inventato” 
a Firenze dalla Camerata dei Bardi 
pochi decenni prima. Due ordini di 
palchi e una galleria, la minuscola 
platea fanno del Teatro dell’Olivo uno 
spazio di grande suggestione che, come 
tanti altri spazi simili, ha vissuto la 
tipica parabola del Novecento: attivo 
fino agli anni Quaranta anche come 

cinema e palco per l’avanspettacolo, 
chiuso durante il conflitto, e finalmente 
riaperto nel 2003. La stagione teatrale, 
tra classici e contemporanei, si è aperta 
con Marco Paolini e si chiude con 
un vivacissimo gruppo, Teatridilina, 
dall’acuta cifra comico-grottesca. 
Poi si tratta di prendere la macchina, 
spingersi verso l’interno, costeggiare 
Torre del Lago, tempio del festival 
pucciniano, e arrivare fino ad 
Altopascio, per trovare il teatro 
dedicato proprio al compositore. Il 
Teatro Puccini di Altopascio racconta 
un’altra storia: se a Camaiore furono 
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Versilia, Lucchesia, Garfagnana
Viaggio fra i “piccoli” teatri nella provincia di Lucca

di Andrea Porcheddu

gli Accademici a dar vita al teatro, qui 
è stato un visionario commerciante, 
Andrea Orsucci, a volerlo con tutte le 
sue forze. Appassionato di musica e 
cinema, Orsucci proiettava i primi film 
muti dell’epoca e li accompagnava 
personalmente al pianoforte. Il cinema 
teatro è rimasto nella proprietà 
della famiglia di Orsucci fino agli 
anni Sessanta, quando divenne 
esclusivamente sala cinematografica, 
salvo poi chiudere nel 1984. Acquisito 
dal Comune diventa una sala moderna, 
funzionale, dove si alternano cinema 
blockbuster, teatro di intrattenimento 
e cineforum. Ma, si sa, la storia ama 
nascondersi: e al Puccini ancora si 
avverte, qua e là, lo spirito battagliero e 
poetico del fondatore.
A poco più di dieci minuti d’auto da 
Altopascio, passando per Collodi, c’è il 
suggestivo borgo di Montecarlo. Vale la 
pena fermarsi. Non solo per la bellezza 
del luogo, ma perché c’è il Teatro 
dei Rassicurati. È una meraviglia. 
Minuscolo, in tutto sono 200 posti, ma 
perfetto con il suo duplice ordine di 
palchi, con i suoi colori rosa, celeste 
e rosso, con un’armonia unica che 
risale ai primi anni del Settecento. La 
cosa intrigante nella storia di questo 
teatro, oltre all’aspetto finissimo, è il 

a far la guerra libica) proprio al Teatro 
dei Differenti. Come da tradizione, 
l’offerta di spettacoli del teatro di Barga 
alterna prosa e concerti. E uscendo 
da uno spettacolo, chi avesse forza e 
voglia, può arrampicarsi sulla ripida 
scalinata davanti il teatro e arrivare 
fino al duomo, per godersi la vista 
mozzafiato che Barga regala.
Dopo Montaigne e Pascoli, a 
Castelnuovo di Garfagnana ci si 
imbatte in un’altra autorità: Ludovico 
Ariosto. C’è una rocca, a lui dedicata, 
che lo ospitò dal 1522 al 1525, quando 
il poeta fu governatore di Castelnuovo 
per conto degli Este di Ferrara, che 
estendevano qui il loro dominio. Il bel 
teatro comunale, però, è stato intitolato 
nel dopoguerra a Vittorio Alfieri: spazio 
più “giovane” degli altri della zona (è 
infatti databile al 1860), il Teatro Alfieri 
evoca nella struttura e nella capienza 
il più prestigioso Teatro del Giglio di 
Lucca. 
Il viaggio attraverso i paesi di 
quest’angolo di Toscana mi ha fatto 
attraversare i secoli: ha raccontato la 
storia di persone – uomini e donne – 
che hanno voluto, vissuto, conosciuto 
il teatro. Ha raccontato di artisti famosi 
e di altri meno noti o addirittura 
sconosciuti – quei guitti, quegli 
scavalcamontagne che recitarono su 
questi palcoscenici. Ha svelato sogni, 
tesori, misteri e ha mostrato quanto e 
come i teatri siano parte della (nostra) 
vita. E dunque non ci resta che andare 
in cerca di qualche piatto di polenta 
della Garfagnana, di quel tipo speciale 
che fanno solo qua.
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produttivo invecchiato e imbolsito che 
non vuole correggersi e di una politica 
che continua a tagliare investimenti 
sulla ricerca, l’istruzione, la formazione, 
l’innovazione. La più colta generazione 
italiana di tutti i tempi, per scolarità e 
consumi culturali, dati e non pregiudizi 
alla mano, è anche la più maltrattata 
dal dopoguerra. A questa situazione la 
classe dirigente, che è naturalmente 
fra le più vecchie del continente, 
reagisce con rimozione e a volte, 
incredibilmente, rovesciando proprio 
sulle vittime accuse ingiuste – ricordate 
il “choosy” della ministra Fornero? 
– mentre dovrebbe capire la gravità 
della questione e agire di conseguenza.  
Nonostante questa mancanza di 
visione, i giovani italiani riescono a 
ottenere risultati a volte straordinari in 
tutti i settori, compreso il nostro teatro. 
Ma un Saidi italo marocchino, invece 
che nato a Schaerbeek, quando mai 
troverebbe qualcuno disposto a credere 
e a investire nel suo talento?

Curzio Maltese

il fenomeno di giovani artisti che vanno 
a cercar fortuna all’estero. 
Ognuno può trarre le proprie 
conclusioni. Ho raccontato la storia di 
Djihad senza la pretesa di fare la morale 
a nessuno. Ma è evidente che la legge 
sul teatro, così com’è, non funziona 
e non prepara il futuro. Al massimo 
conserva, con sempre meno cura e 
mezzi, un pezzo del passato.
Certo il problema è assai più generale, 
in un paese che ha smesso di guardare 
all’avvenire e alle nuove generazioni. 
Siamo la nazione con il più basso 
indice di laureati d’Europa, il secondo 
per disoccupazione giovanile, dopo 
la Grecia. Segno che non riusciamo a 
trovare lavoro neppure ai pochi laureati 
che abbiamo. Colpa di un sistema 

segue dalla prima
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L’amministrazione regionale da anni 
investe risorse nell’ambito dello 
spettacolo, anche sotto il profilo 
didattico; infatti, è noto quanto 
l’impiego della recitazione costituisca 
uno strumento privilegiato della 
pedagogia. Grazie alla messa in 
scena di uno spettacolo si possono 
costruire momenti fondamentali di 
aggregazione e di condivisione di 
linguaggi individuali e collettivi, anche 
in presenza di studenti con bisogni 
educativi particolari. L’influenza 
sui ragazzi, sia che vivano questa 
esperienza da semplici spettatori, sia 
ancor più che vengano coinvolti come 
attori, scenografi, costumisti, fonici, 
è un aspetto da non sottovalutare 
nell’esperienza formativa, anche 
sotto il profilo della promozione, 
dell’integrazione ed inclusione di alunni 
disabili e stranieri.
A tal proposito mi preme ricordare 
i progetti educativi zonali (PEZ), 
strumenti integrati volti al contrasto 
della dispersione e del disagio 
scolastico, che possono essere 
utilizzati per la costruzione di 
attività laboratoriali che adoperano 
metodologie espressive.
Ricordo inoltre che la scelta di 
implementare i programmi scolastici 
con attività inerenti lo spettacolo è 
stata incoraggiata dal decreto della 
“Buona scuola”, dove espressamente 
si prevede la promozione e la 
diffusione della cultura umanistica 
e la valorizzazione del patrimonio e 
della produzione culturale, musicale, 
teatrale, coreutica, cinematografica e il 
sostegno della creatività connessa alla 
sfera estetica, a cui segue uno specifico 
protocollo di attuazione di tali attività 
tra il Miur ed il Mibact.
Come assessore regionale all’Istruzione 
e formazione sono consapevole di 
quanto fervido e innovativo sia il 
tessuto artistico presente in Toscana, 
fatto di associazioni e compagnie 

teatrali, che creano e sperimentano 
forme artistiche sempre più moderne 
e d’avanguardia, anche attraverso 
l’uso di strumenti tecnologici, tecniche 
visive, olfattive e tattili che riescono a 
stupire e a coinvolgere i nostri ragazzi, 
che sappiamo aver bisogno e necessità 
di stimoli continuamente nuovi per 
essere invogliati e incoraggiati alla 
partecipazione. E sono altrettanto 
consapevole di quanto invece le 
istituzioni siano meno pronte a recepire 
in tempo reale nuove proposte e 
idee. Ma sono fiduciosa che grazie 
alla positiva evoluzione che sta 
avvenendo all’interno del sistema 
scolastico, del personale docente che 
con costanza e dedizione propone 
nuove idee, collaborazioni ed attività 
sperimentali nel programma scolastico, 
si possa riuscire a riallineare questo 
disequilibrio, riuscendo così a cogliere 
e a reagire alle proposte che emergono 
in campo artistico e culturale, 
rispondendo così ai fabbisogni 
educativi che stanno evolvendo.
La sfida che si pone in questo 
momento è duplice: implementare 
in modo costante – ma mirato – le 
attività culturali e quelle connesse 
al mondo dello spettacolo tra gli 
strumenti di integrazione di ragazzi 
con disabilità, disagiati e stranieri o 
comunque finalizzarle al contrasto 
della dispersione scolastica; 
contemporaneamente offrire a tutti 
gli studenti la possibilità di utilizzare 
forme d’arte, non solo volte alla 
valorizzare delle inclinazioni e vocazioni 
personali, ma anche di semplice 
fruizione di spettacolo e di accesso 
alla cultura, indipendentemente dalle 
condizioni sociali ed economiche, 
affinché i ragazzi possano entrare 
in contatto con tutte le discipline 
espressive, in quanto forniscono, al 
pari di altri insegnamenti, elementi 
utili e importanti nella crescita e 
nell’educazione dei nostri ragazzi, 
contribuendo in particolare a far 
germogliare la sensibilità culturale ed 
artistica.

Cristina Grieco
*assessore all’Istruzione e formazione 

della Regione Toscana

Scuola, portatrice sana
di teatro e cinema

Siena crocevia del 
teatro con Le Buone 
Pratiche e In-Box
A maggio, dal 19 al 21, la città di 
Siena ospita due importanti eventi 
per il teatro nazionale: il forum delle 
Buone Pratiche del Teatro, nell’ambito 
de “Lo spettacolo dal vivo oltre il 
decreto”, sul tema “Lo spettacolo 
in Toscana: che cosa cambia” e la 
fase finale del progetto di teatro 
emergente In-Box. Nella mattina di 
giovedì 19 maggio, a Palazzo Patrizi, 
si radunano operatori, artisti, tecnici, 
politici e amministratori per discutere 
sui cambiamenti intervenuti a livello 
nazionale e regionale dopo il decreto 
Mibact del 1 luglio 2014. Coordinati 
da Mimma Gallina e Oliviero Ponte di 
Pino gli interventi indagano i primi 

cambiamenti registrati dopo la svolta 
del decreto. 
Per seguire gli sviluppi della 
discussione e gli approfondimenti delle 
altre aree territoriali: http://www.
ateatro.it/webzine/2016/04/04/18429/
Dal pomeriggio del 19, e fino a sabato 
21, hanno luogo le fasi finali del premio 
nazionale In-Box dal vivo per la sezione 
blu riservata al teatro di prosa. Una no 
stop di spettacolo dal vivo al Teatro dei 
Rozzi per i sei progetti, selezionati da 
rappresentanti della rete (quarantatre 
partner) che sostiene l’iniziativa di 
Straligut Teatro, alla presenza di 
operatori culturali e addetti ai lavori, 
critici e giornalisti, giurie ufficiali e 
giurie popolari, per aggiudicarsi le 
65 repliche in palio. Un’anteprima 
dedicata al teatro ragazzi (sezione 
verde) si svolge nei giorni 12 e 13 per 
assegnare le 15 recite in palio. Tutte le 
informazioni su straligut.it

Nella pagina satirica, nel grande 
romanzo, nel saggio di costume 
(mitico quello su Mike Buongiorno), 
o nei giochi enigmistici risplendeva 
sempre la scintilla del grande 
intellettuale europeo. Il suo sguardo 
di semiologo attento a tutti i fenomeni 
sociali, laico, non accademico e non 
gerarchico, moderno, colto e popolare 
insieme, ci mancherà molto.
Come (forse) sarebbe piaciuto a lui, 
sullo stille di pagine irresistibili come 
Povero Pinocchio, lo salutiamo con un 
tautogramma.

Eccellente Eco 
enciclopedico erudito
elzevirista esilarante
enigmista eterodosso.

Esordisti educando emuli emiliani, 
eppoi esaminando – esatto esegeta 
– eclettici epifenomeni ed epocali 
epifanie.
Estesamente elaborando eponimo, 
erbacea escrescenza, esauristi edizioni 
ed – eureka! – enumerasti esponenziali 
encomi.
Ex-aequo esplorasti endecasillabi 
ellenici, e-book elettronici, epigrafia e 
ermeneutica, esoterismo ed estetica 
ellenistica, Epicuro ed ET, Eliot ed 
Enzasampò.
Espressamente escludesti 
ecclesiastiche esequie ed encomiastici 
eventi.
Erediteranno esempio?

(b.m.)

Un viaggio struggente, per storie e 
canzoni, sulle migrazioni umane. Un 
piccolo e intensissimo libro più potente 
di mille chiacchiere.

La torinese Genesi Editrice manda in 
libreria il nuovo libro di Renzo Ricchi, 
Nella pena del tempo, che raccoglie 
cinque testi teatrali: L’invasione, La 
parola all’assassino, Villa Faust, La 
salvezza e il potere, Il testimone.
Come scrive Teresa Megale nella 
prefazione: “È il tempo la nota 
dominante di queste cinque opere, 
un tempo declinato come metro della 
vita, misura di tutte le emozioni e di 
tutte le narrazioni… Se le età dell’uomo 
sono il baricentro dell’attuale esercizio 
drammaturgico di Ricchi, il pensiero 
ricorrente che contrappone le gioie 
lontane della sbiadita giovinezza 
ai dolori dell’ingrata vecchiaia, è la 
tematica della solitudine dell’uomo 
contemporaneo ad attraversare 
le scene approntate dall’autore 
cronologicamente durante il primo 
scorcio del nuovo millennio… ”.




