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racconti e interludi”, Brividi immorali. 
Ora lo stai portando in tournée. Come 
stai vivendo questa esperienza?
Non è propriamente uno spettacolo 
teatrale, sono delle letture, con un 
accompagnamento musicale. La musica 
dialoga con il testo, non è un sottofondo. 
Mi è successo di essere accompagnata 
da un bravissima violoncellista del 
quartetto Euforia. In queste occasioni 
salgo sul palco per leggere i miei 
racconti; la verità è che a me piace 
leggere, anche cose scritte da altri. 
Di testi in pubblico ne ho letti tanti. È 
un piacere in sé leggere di fronte a un 
pubblico e trasmettere la passione per 
la parola. Trasmettere così un’emozione 
per me è veramente bello. Si crea 
un’intesa con gli ascoltatori/spettatori. 
Delle volte si crea un legame fortissimo: 
mi è successo leggendo Cesare Pavese, 
Karen Blixen, anche Machiavelli. C’è una 
forma di reciproco rispetto fra il pubblico 
e chi, sul palco, legge.

Gigi Proietti ci regala una sua 
fulminante riflessione: “Benvenuti a 

Protagonista della grande stagione di 
Fondazione Toscana Spettacolo onlus 
con la prima nazionale al Teatro Petrarca 
di Arezzo di Voci nel buio, Laura 
Morante, nell’epoca del presenzialismo 
imperante, amplificato dall’uso e 
dall’abuso dei social media, è un fiore 
raro. Potrebbe permettersi tanto, quasi 
tutto, eppure non c’è una volta che la 
bellissima attrice, amiatina di origine 
e cittadina del mondo, appaia sopra le 
righe. Per i suoi coetanei vederla sul 
grande schermo nei panni di Bianca 
(protagonista dell’omonimo film di 
Nanni Moretti, ndr) fu quasi uno choc, 
la ragazza ideale, quella che avresti 
portato a cena fuori, al cinema, a 
passeggiare senza mai stancarti. Una 
bellezza sfolgorante ma sottotraccia, che 
fa battere il cuore, ed è anche per questo 
che l’hanno scelta in tanti per i loro film 
e i loro spettacoli teatrali. Da Carmelo 
Bene che la valorizzò giovanissima 
a Giuseppe e Bernardo Bertolucci, 
passando per Mario Monicelli, Nanni 
Moretti, Gabriele Salvatores, Paolo 
Virzì, e ancora Gianni Amelio, Pupi 
Avati, Peter Del Monte. E allargando 
lo sguardo oltre i confini della penisola 
ecco Monteiro, Malkovich, Tanner, 
Vecchiali e il maestro Resnais. 
Naturalmente poliedrica, a un certo 
punto ha iniziato ad esplorare 
anche ruoli “leggeri”, diventando la 
protagonista di commedie deliziose 
firmate da Carlo Verdone e Sergio 
Castellitto. Alla fine si è messa dietro la 
macchina da presa, guadagnandosi gli 
ennesimi riconoscimenti. C’è un po’ di 
emozione a intervistarla. Sarà la voce, 

calda e avvolgente, le parole ricercate, 
pensate, si ha l’impressione di essere 
dentro un film, sul set insieme a lei. Ci 
stiamo confrontando con un’eccellenza 
del teatro e del cinema italiano. Già, il 
teatro. Sul suo futuro, Vincenzo Cerami 
ci offre questa chiave di lettura: “Ho 
sempre pensato che il teatro fosse 
l’arte più moderna che esiste: l’evento 
artistico si verifica davanti ai nostri 
occhi come un miracolo. È un’arte 
tridimensionale e oggi, massacrati dalla 
virtualità delle immagini del piccolo 
schermo, dà emozioni nuove e inedite 
rispetto al passato”.  

Ci sono almeno tre concetti che si 
evidenziano. Il principale è che, per 
Cerami, il teatro è l’arte più moderna 
che esiste. Il secondo: il teatro è 
tridimensionale, in direzione ostinata 
e contraria a una virtualità che ormai 
abbraccia quasi ogni azione della 
nostra vita. Terzo: il teatro continua 
a offrire emozioni in un mondo in cui 
purtroppo quasi più niente riesce a 
emozionare. Quanto trovi convincente 
questa riflessione?
Per rispondere ti racconto un episodio 
della mia vita. Ero al festival di 
Taormina, facevo parte della giuria, 
avevo visto molti film. In un giorno di 
pausa sono andata a Siracusa, dove 
al teatro greco mettevano in scena 
l’Antigone di Sofocle. Una bella edizione, 
una magnifica recitazione. L’impatto con 
lo spettacolo, dopo aver visto così tanti 
film, è stato fortissimo; ho cominciato 
a piangere alla prima battuta, ho 
continuato per l’intero spettacolo, 
e anche dopo. Mi sono commossa, 
lacrime di emozione che non riuscivo a 
trattenere. Pensa che non sono neppure 

In un mondo 
virtualizzato è 
una necessità 
interagire, 
relazionarsi

riuscita a salutare gli attori. Ero stata 
toccata, evidentemente, da qualcosa 
di così profondo da essere vivo ancora 
oggi, dopo più di duemila anni da 
quando Antigone è stata scritta. Così 
antica e ancora così viva, così attuale. 
Dopo tutte quelle pellicole – e ne avevo 
viste di belle, di oneste e anche di 
brutte – avevo improvvisamente visto, 
da spettatrice, qualcosa di infinitamente 
più affilato, acuminato, capace di entrare 
dentro. 

Dobbiamo considerare il teatro 
qualcosa ormai di nostalgico, 
vintage, come i dischi in vinile o 
l’abbigliamento anni Settanta, sempre 
in grado di esercitare fascino, ma 
proiettato nel passato, oppure – come 
hai appena detto – la sua magia è in 
grado di superare il tempo e trovare 
sempre nuovi giovani appassionati? 
Il teatro è anche, soprattutto 
sperimentazione. Forse pure in 
questo risiede parte del suo fascino 
sempreverde...
Tutto è soggetto alla tirannia delle 
mode. Quelle sono una costante. 
Ma io credo che il teatro, nella sua 
essenza, resti attuale. Oggi ancor 
più che in passato, più di sempre. Il 
teatro è l’antidoto alla preponderanza, 
all’eccesso del virtuale. Per questo può 
aiutarci, può salvarci. In un mondo 
virtualizzato diventa una necessità 
interagire, relazionarsi, entrare in 
una dimensione autentica, toccante 
come quella del teatro. Ti regalo una 
confidenza: io amo il circo, ne sono 
appassionata. Ovviamente ho più di 
una riserva per quel che riguarda lo 
sfruttamento degli animali, ma il resto, 
gli acrobati e i giocolieri, i clown e i 
trapezisti mi incantano. Sono andata 

tante volte al circo, ne ho visto gli 
splendori e la decadenza, tendoni pieni 
e poi progressivamente sempre più 
vuoti. Oggi il circo è in crisi, però ogni 
volta che riesco a trascinare uno scettico 
dentro un tendone ad assistere a uno 
spettacolo, lui ne rimane invariabilmente 
incantato. Perché le emozioni che dona 
il circo sono difficilmente rintracciabili 
altrove. 

Il mondo va avanti e si affermano 
nuove tecnologie. Come stanno 
impattando e trasformando il modo di 
fare teatro?
Spero che non lo trasformino troppo. 
Metto le mani avanti, perché a me il 
teatro piace così com’è, come lo sto 
vivendo sotto e sopra il palcoscenico. 
Magari sono conservatrice, ma resto 
tendenzialmente scettica di fronte 
alle variazioni, alle contaminazioni 
che finiscono per portare il teatro ad 
essere qualcos’altro. Quando vedo 
uno spettacolo a teatro, mi piace 
che sia uno spettacolo a teatro. Non 
sono un’amante delle proiezioni, dei 
visual, mi emozionano poco. Certo la 
tecnologia può dare un aiuto. Anche 
importante. Quantomeno con i sistemi di 
amplificazione, le musiche; non sempre 
è possibile avere un’orchestra da portare 
in lungo e in largo per la penisola. 
Piuttosto, e non sembri un paradosso, 
la tecnologia può rendere la vita più 
semplice agli spettacoli più economici. 
Quando non ci sono molti soldi da 
investire, l’aiuto tecnologico può essere 
fondamentale. 

Negli ultimi anni ti sei dedicata, 
con successo, anche ad altre attività 
artistiche. Recentemente hai 
pubblicato un libro, lo definisci “di 

teatro. Dove tutto è finto ma niente è 
falso”... 
Carina (sorride). È molto carina. Credo 
moltissimo nella verità, nell’onestà, 
nell’autenticità, a teatro come nella 
scrittura, nella pittura, nella musica. 
E credo che la verità nulla abbia a che 
vedere con la verosimiglianza. Il fatto 
che una cosa sia simile al vero, non vuol 
dire che sia autentica. Sono due concetti 
completamente diversi. 

Cinema e teatro: dove è il vero, dove è 
il verosimile?
Il cinema è diventato progressivamente 
un’arte molto “naturalista”. Ma proprio 
per questo motivo, secondo me, ha 
perso molta della sua verità. L’imitazione 
della realtà non c’entra nulla con la 
verità. Anzi è in qualche modo una 
menzogna. Più si imita il reale e più 
stiamo mentendo. La forma troppo 
“naturalista”, anche nel linguaggio, 
può essere meno autentica di una 
rappresentazione che si distacca dalla 
realtà, ma lo fa per interpretarla. Per 
riconsegnarci una lettura più sottile, più 
intensa, più acuminata. Quello che noi 
vediamo nella vita di tutti i giorni è un 
caos del quale spesso non riusciamo a 
capire niente. Però è la vita, è quella che 
è, è vera. Se invece noi fotografiamo il 
caos cercando di farlo essere vero, non 
facciamo altro che mentire. 

I continui tagli alla cultura rischiano di 
mettere in crisi soprattutto il teatro.
I tagli non riguardano solo il teatro 
ma la cultura in generale. Nei giorni 
scorsi ho visto un amico musicista e ho 
chiacchierato un po’ con lui, mi ha detto 
di essere disperato, di non sapere come 
fare ad andare avanti. Purtroppo non si 
dà abbastanza importanza alla cultura, 
e soprattutto non la si incoraggia nel 
modo giusto. Io sono poco d’accordo 
anche con i meccanismi del Fus, il fondo 
unico per lo spettacolo. Andremo avanti 
comunque, l’arte del teatro non perderà 
certo il suo valore, anche se per tutti 
noi che lo facciamo questo vorrà dire 
faticare molto di più.

Tutto è soggetto
alle mode. Il 
teatro, nella sua 
essenza, resta 
attuale

Laura Morante protagonista di Locandiera B&B di 
Edoardo Erba (uno studio su La locandiera di Carlo 
Goldoni), diretta da Roberto Andò (produzione 
Nuovo Teatro).

TEATRO E FUTURO

IL TEATRO ANTIDOTO ALLA PREPOTENZA
di Frida Nacinovich

Per Laura Morante la virtualità falsifica le emozioni, la scena le restituisce
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Con il suo primo spettacolo, It’s App 
To You, ha conquistato gli operatori di 
mezza Italia, aggiudicandosi una decina 
di premi in appena due anni. Poi, se n’è 
andato a Venezia, con gli altri finalisti 
della Biennale College, e lì ha vinto 
il primo premio della sezione Registi 
under 30. Ora, Leonardo Manzan, 
nato a Roma 26 anni fa, avrà fino a 110 
mila euro di budget per produrre il 
suo prossimo spettacolo, Cirano deve 
morire, con il tutoraggio del direttore 
artistico della Biennale, Antonio Latella. 
“Si è reso disponibile a darci consigli 
quando ne avremo bisogno, e questo 
mi dà molta tranquillità – dice Manzan 
– presentare un lavoro alla prossima 
Biennale è davvero un salto molto 
grande”. 
D’altronde è stato proprio Latella 
a far scoccare la prima scintilla, 
quando il giovane regista era ancora 
un allievo attore alla Paolo Grassi di 
Milano. “Venne a tenere un seminario 
e lavorammo su Orgia di Pasolini, 
fu la prima volta che ci veniva data 
autonomia nel presentare delle scene. 
Poi, decidemmo di andare avanti da soli 
su quel lavoro, che è diventato It’s App 
To You”. 
Ora, questo primo spettacolo, realizzato 
con un gruppo chiamato Bahamut, 
sta per aprirsi a un pubblico vasto, 
uscendo dai circoli “protetti”, nel bene 
e nel male, degli addetti ai lavori. 
“Grazie alla vittoria dell’edizione 2018 
del premio In-Box (che mette in palio 
un numero di repliche a un cachet 
prestabilito; progetto sostenuto anche 
da Fondazione Toscana Spettacolo 
onlus ndr) potremo fare una nuova 
tournée e confrontarci con un pubblico 
normale, che è anche molto più 
soddisfacente – continua Manzan –; 
in passato, abbiamo portato il nostro 
lavoro in alcuni licei, ed è sempre 
andato molto bene, è uno spettacolo 
particolarmente adatto ai ragazzi”.
Perché quel che più colpisce di It’s 
App To You è la sua freschezza. Al 
centro, Algoritmo – incarnato da 

IL FUTURO DEL TEATRO/1

NEL SEGNO DELL’OTTIMISMO 
di Gherardo Vitali Rosati

Le sfide di Leonardo Manzan e Stefano Cordella

Andrea Delfino – un narratore/guida 
che controlla i mixer dello spettacolo 
ma soprattutto i personaggi sul palco. 
È lui, infatti, il creatore del videogioco 
al centro della storia. La protagonista 
si chiama con un numero, 46, ed 
è incarnata da una perfetta Paola 
Giannini – si muove esattamente come 
un personaggio virtuale – mentre la 
sua voce è sempre affidata al brillante 
Delfino. A giocare sarà Luigi, un finto 
spettatore subito scelto da Algoritmo 
per salire sul palco ed entrare nel gioco, 
interpretato dallo stesso Manzan. 
“Usiamo la forma del videogioco, ma 
in realtà parliamo di altro: al centro c’è 
il solipsismo; io ho sempre pensato di 
essere un solipsista”. 
Ecco allora che, anche per Luigi, il 
mondo esterno non è altro che una 
creazione della sua mente. Ora, 
Bahamut si prepara alla tournée 
invernale, che in Toscana toccherà città 
come Siena e Reggello (nei teatri del 
circuito FTS), Arezzo, Cascina, Empoli, 
Lastra a Signa. 
Ma intanto Manzan ha tutto l’inverno 
per preparare il suo Cirano, in vista 
del prestigioso debutto veneziano. Un 
altro lavoro collettivo: dal primo lavoro 
arriva Paola Giannini, che qui condivide 
il palco con Giusto Cucchiarini e 
Alessandro Bay Rossi, mentre la 
drammaturgia è firmata a quattro mani 
dal regista e Rocco Placidi, “sta per 
diventare medico, e l’ho costretto a 
rimandare gli ultimi due esami: nelle 
prime fasi mi dava un primo sostegno 
e poi l’ho coinvolto completamente nel 
progetto”. E quando parla del lavoro, 
Manzan usa sempre il plurale: “Io ho 
avuto l’idea iniziale e mi riservo l’ultima 
parola, ma sono sempre in ascolto, è un 
team molto affiatato”.
Questa serie di vittorie non poteva che 
instillare fiducia nel giovane artista: 
“Il futuro? Per quanto mi riguarda 
sono molto ottimista, sia per me che 
per il teatro in generale. Dopo un 
periodo di crisi, la situazione non 
può che migliorare”. Speriamo. Ora 
che quest’ondata di freschezza sta 
arrivando nei nostri teatri.

Manzan: 
dal videogioco 
teatrale a Venezia

parto all’interno di una grotta, che è 
in realtà una delle più profonde buche 
sulla Nomentana: nascerà un bimbo 
meticcio che camminando sulle acque 
del Canale di Sicilia porterà soccorso 
ad un barcone di migranti.
E sarà proprio una compagnia di 
migranti carcerati con disturbi 
psichiatrici gravi a mettere in 
scena nella Casa Circondariale di 
Sipariopoli, diretti dal noto Regista 
dell’Altro Teatro, uno spettacolo 
di sicuro impatto intitolato L’Altro 
Otello, rivisitazione shakespeariana 
politicamente corretta in dialetto 
bantu, dove il Moro di Venezia non è 
affatto moro, ed è anzi interpretato 
dall’unico bianco della compagnia, 
il Regista: brianzolo di simpatie 
leghiste, lungi dal soffocare lui, 
Desdemona, nel fatal cuscino, 
accecato dalla gelosia, verrà invece 
lui, da lei, soffocato. Nelle spire 
di un piumino. Ovviamente un 
articolo Ikea ecologico/no-cruelty/
animalista (pjümmø), dall’imbottitura 
rigorosamente vegetale.
Le riscritture di classici in versione 
politically correct, avviate mesi fa in 
ambito lirico da una Carmen con finale 
“femminista”, sembrano peraltro 
destinate a dilagare. E non solo nel 
teatro d’opera, dove si annuncia una 
provocatoria Butterfly a chi? rivisitata 

Riflessioni
semi-serie

di Alberto Severi*

Si dice bene “il Teatro del Futuro”. 
Ma anche a teatro il futuro ha un 
cuore antico. O forse, per meglio dire: 
vecchiotto.
Di certo la pensa così l’Ultimo dei 
Nostri Grandi Attori, che sappiamo 
già da tempo all’opera su quella che 
sarà prossimamente la proposta 
di punta del cartellone del Teatro 
Nazionale di Sipariopoli: Pirandello 
e Castigo: così è, se tanto gentile e 
lieto e pensoso vi pare.
Sarà, lo si evince dal titolo 
chilometrico, un Pirandello arricchito 
(?) da inserti danteschi, leopardiani 
e dostoevskiani, ambientato nella 
fastosa ricostruzione scenica, mattone 
per mattone, del castello di Enrico IV, 
destinata a costare al Teatro Nazionale 
più di una battaglia perduta. 
Agli spettatori in platea 
ultrasessantacinquenni (cioè: a tutti 
gli spettatori) saranno consegnati 
cuscini in lattice e bite dentali 
anti-russamento. Per le scuole, si 
richiederà la presenza in loggione di 

insegnanti di sostegno che rimettano 
un po’ in ordine le cose nella testa 
degli studenti confusi.
Ma c’è grandissima e diremmo 
frenetica attesa anche per il nuovo 
monumentale capolavoro del Grande 
Giovane Drammaturgo, già opzionato 
in venti Paesi europei, americani ed 
asiatici: La Tetralogia di Donald 
Trump, sedici ore di grande Teatro 
Epico-Politico, che debutterà al 
Piccolo di Milano, con la regia di Luca 
Ronconi (in streaming dall’aldilà) e 
un cast di interpreti davvero stellare: 
Massimo Popolizio nel ruolo del 
Narratore, Sonia Bergamasco nel 
ruolo di Melania Trump, Fabrizio 
Gifuni, abbronzatissimo, in quello 
di Barak Obama, e Luigi Lo Cascio 
nel ruolo di Un Messicano Incazzato. 
Nel ruolo di Donald Trump, esordirà 
in palcoscenico una sorprendente 
Platinette.
Nel frattempo, andranno in scena 
ovunque almeno altri dodici lavori 
del Grande Giovane Drammaturgo, 
fra cui una pièce sul reddito di 
cittadinanza, intitolata 780 euro, con 
Ottavia Piccolo; una sulla vicenda di 
Daphne Caruana Galizia, la giornalista 
maltese uccisa per le sue coraggiose 
inchieste (Malta Tensione con Ottavia 
Piccolo); una sulla fallita secessione 
catalana vissuta attraverso le liti e gli 

scontri dialettici fra gli avventori di 
un bar sulle Ramblas: Bar Cellona, 
con Fabrizio Bentivoglio, Alessandro 
Gassmann, Alessio Boni e Ottavia 
Piccolo.
Applausi in vista, doverosi, anzi 
obbligatori, anche per lo storico 
Capofila del Teatro Civile, deciso 
a contrastare la “scesa in palco” 
di un’agguerrita concorrenza di 
neo-attori composta da opinionisti 
del Fatto Quotidiano, tribuni anti-
camorra, critici d’arte psicopatici, 
politici rottamati o auto-rottamati, 
magistrati e avvocati del dopolavoro 
filodrammatico: la sua nuova 
strepitosa orazione civile, intitolata Il 
Giglio Tragico non sarà ispirata, come 
si potrebbe sospettare, dall’Ascesa 
e Caduta di Matteo Renzi e dei suoi 
fedelissimi, ma dal naufragio della 
nave Costa Concordia all’isola del 
Giglio (del resto, non troppo dissimile, 
come dinamica).
In Madonnina Santa sarà invece 
l’Aedo del Teatro di Narrazione a 
raccontarci con occhio a mezz’asta 
e voce fessa-trasognata le vicende, 
insieme crude e poetiche, picaresche 
e tragicomiche, di una nuova Maria 
di Nazareth borgatara e del suo 
amante-padrone Spiritossanto nella 
Roma degradata dei giorni nostri, 
una storia esemplare culminante nel 

Paola Giannini in una scena di It’s App to You,
spettacolo vincitore di In-Box 2018; compagni 
di avventura Alessandro Bay Rossi e Giusto 
Cucchiarini 
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Cordella: 
nuovo spazio 
alla creatività

dal Giovane Regista LGBT: nel cui 
finalone una Cio-cio-san felicemente 
e civilmente unita alla fedele Suzuki, 
avvistato, ad occhi asciutti, l’atteso 
fil di fumo, accoglierà Pinkerton 
come si merita (lui sì: farfallone): 
con un pernacchione in giapponese 
e uno “yankee go home” presago di 
Hiroshima.
Ma anche nel teatro di prosa, in nome 
della correttezza politica, sono attese 
le prove della Matura Primattrice e 
della Giovane Promettente. 
La prima, ne La versione di Medea, 
eviterà la spiacevolezza di trucidare 
i figlioletti concepiti col fedifrago 
Giasone. Al contrario, riuscirà ad 
estorcere all’ex marito, per sé e per 
la prole, un sontuoso assegno di 
mantenimento che – Cassazione 
permettendo – ridurrà Giasone con le 
pezze al culo, in una casa per padri 
separati. 
La seconda sarà una Signorina Else 
Me Too che, anziché denudarsi, e poi 
suicidarsi per la vergogna, innanzi 
ad un laido riccone, si denuderà 
ugualmente ma sopporterà le molestie 
sessuali in cambio di una parte da 
protagonista in un film della Miramax, 
denunciando poi tempestivamente 
l’oltraggio subìto dieci anni dopo, 
ormai famosa, alla cerimonia degli 
Oscar.

Poi, la Ricerca. 
La Coraggiosa Performer, reduce dai 
trionfi al Fringe Festival di Reykjavik, 
scioccherà il pubblico italiano con 
la sconvolgente prova attoriale de 
La Diarrea: un crudo monologo in 
cui reciterà completamente nuda, e 
incinta al sesto mese di tre gemelli, 
sottoponendosi a ecografia prenatale 
e colonscopia, riprodotte, in tempo 
reale, su un grande schermo. Successo 
di scandalo annunciato.
Il Coreografo Filosofo, proseguendo 
il suo percorso di coinvolgimento nel 
teatro-danza della gente comune, 
anziani e bambini compresi, in nome 
della chiarezza e della comprensibilità 
del nudo gesto, proporrà la sua 
ultima limpida creazione ispirata 
al capolavoro teoretico di Baruch 
Spinoza, Deus Sive Natura, un testo 
popolare, presente negli scaffali del 
più umile tinello proletario.
Il Regista Multimediale debutterà 
invece con Olo/Gramma, proiezioni 
virtuali in 3d dove gli attori-avatar 
si limiteranno a gridare a casaccio 
(random) brani di Samuel Beckett 
tradotti in dialetto molisano, 
muovendosi random (a casaccio) 
all’interno di uno spazio/non spazio 
eccetera eccetera. 
L’Asceta del Teatro Povero Sempre 
Più Povero Ma Così Anche Troppo, 

visti svanire gli ultimi rimasugli 
di finanziamenti del Mibact, dopo 
aver gioito del dissolvimento della 
cosiddetta Quarta Parete, ma aver poi 
visto sparire con qualche disappunto 
anche le altre tre, aderirà, di necessità 
fatta virtù, alla filosofia dello 
spettacolo site-specific, proponendo  
La voce umana in una vecchia cabina 
telefonica dismessa, Nella solitudine 
dei campi di cotone in un vero campo 
di cotone (?), Il Calapranzi dentro 
ad un vero calapranzi. Spettacoli per 
un solo spettatore a replica. E ci stai 
largo.
Ma poi ci sarà spazio anche per il 
teatro di puro intrattenimento. Al 
Tempio del Cabaret faranno anche 
quest’anno sfracelli al botteghino, 
preceduti da grandi ascolti televisivi 
e milioni di visualizzazioni sul web, il 
Comico Maschio con la sua irriverente 
stand up-comedy Urca ve’! Pensierini 
Ruspanti e la Comica Femmina, 
regina della comicità “al femminile”, 
con l’esilarante monologo Perché gli 
uomini si scaccolano al semaforo e le 
donne non sanno parcheggiare?
E per il musical, ecco finalmente 
quello imperniato sui successi dei 
rapper Fedez e J-Ax, che il Regista 
Specializzato nei Musical ha già 
annunciato come la prima opera-rap 
del teatro italiano: Chi non muore si 

ricrede, fratello.
Quanto ai Giovani della Scuola di 
Teatro metteranno in scena Chi ce lo 
fa fare? pièce non troppo convincente 
ma soprattutto poco convinta. In 
compenso, armati di scope, spazzolone 
e detersivi, tireranno a lucido platea, 
loggione, palchi e foyer dell’Antico 
Teatro Il Restaurato Senza Sapere 
Bene Poi Cosa Farci Dentro: in attesa 
che a qualcuno prima o poi gli venga 
in mente, ma soprattutto che trovi i 
quattrini per farlo. Perché il futuro, 
in teatro, ha il cuore antico, ma ha le 
gambe corte.

con:
l’Ultimo dei Nostri Grandi Attori, il 
Grande Giovane Drammaturgo, il 
Capofila del Teatro Civile, l’Aedo 
del Teatro di Narrazione, il Regista 
dell’Altro Teatro, il Giovane Regista 
Lgbt, la Matura Primattrice, la 
Giovane Promettente, la Coraggiosa 
Performer, il Coreografo Filosofo, il 
Regista Multimediale, l’Asceta del 
Teatro Povero, il Comico Maschio, 
la Comica Femmina, il Regista 
Specializzato nei Musical, la Scuola 
dei Giovani Attori 

*giornalista Rai e autore teatrale

proprietà agricola, ma solo un misero 
appartamento di provincia, dove però 
gli intrecci amorosi del testo si fanno 
quasi più coinvolgenti ed emozionanti. 
“Ha segnato un punto di svolta”, dice 
Cordella. E infatti Vania sbanca tutti i 
premi: è selezionato da Next e da In-
Box, vince il premio Giovani Realtà e 
va in scena in festival come Primavera 
dei Teatri e Trasparenze. Tanto che 
la compagnia decide di dedicare un 
nuovo lavoro a ČCechov, e nasce Io Non 
Sono un Gabbiano, che sarà in tournée 
in questa stagione. L’ultima fatica, 
Schianto, ha visto la luce, come primo 
studio a Castiglioncello, al Festival 
Inequilibrio. Intanto, Cordella ha da 
poco firmato una regia con altri attori, 
in una produzione di Trento Spettacoli. 
Il suo Lo soffia il cielo, finalista In-
Box e vincitore del Festival Fantasio, 
è una toccante rilettura di due testi 
di Massimo Sgorbani, fusi insieme e 
allestiti con una semplicità magistrale. 
In scena, solo un divano, mentre il 
gioco è retto dall’ottima Cinzia Spanò 
e da Francesco Errico, sostenuti da 
una curatissima partitura sonora, di 
Gianluca Agostini, e dai precisi cambi 
di luce di Giuliano Almerighi. “Non 
avrei mai pensato di fare il regista, 

ma mi è sempre piaciuto condurre un 
team, fin da quando al liceo facevo il 
rappresentante d’istituto”. E se tutti 
questi spettacoli raccontano storie di 
dolore e disillusione, Cordella si sente 
profondamente ottimista se pensa al 
futuro: “Siamo arrivati a un’ottima 
unione di gruppo, che mi sembra rara 
nel panorama italiano, non posso fare 
altro che immaginarmi delle belle 
cose”. Lo stesso ottimismo riguarda 
anche la scena contemporanea: “Ci 
sono giovani compagnie e artisti che 
si stanno muovendo per ridare spazio 
al processo creativo. Come se stesse 
nascendo un contro-movimento che 
ha necessità di raccontare qualcosa a 
tutti, non solo a piccoli circoli di addetti 
ai lavori come avveniva in passato”. 
Recentemente, un gruppo di liceali, 
che seguivano un percorso di critica 
promosso da Fondazione Toscana 
Spettacolo onlus, ha eletto Vania 
spettacolo dell’anno. È segno che, 
almeno con quello spettacolo, la sfida di 
uscire dalla nicchia è stata felicemente 
superata.

In otto anni di vita non hanno mai 
smesso di collezionare premi. Solo 
nell’ultimo anno hanno vinto il Next-
laboratorio delle idee, che li porterà 
in stagione anche al Piccolo di Milano 
(14-15 novembre), il bando Forever 
Young della Corte Ospitale di Rubiera e 
il premio Hystrio Iceberg. Oggi gli Òyes 
sono una delle compagnie emergenti 
più incisive del panorama nazionale, e 
il loro valore è stato riconosciuto anche 
da un finanziamento triennale del 
Ministero. Ma fin dal primo spettacolo 
– Effetto Lucifero, del 2010 – i premi 
hanno accompagnato e supportato il 
loro cammino. “Ci siamo conosciuti 
all’Accademia dei Filodrammatici”, 
spiega il direttore artistico, Stefano 
Cordella, che ha fondato la compagnia 
insieme a Daniele Crasti, Andrea Lapi, 
Francesco Meola, Dario Merlini, Dario 
Sansalone, Umberto Terruso e Fabio 
Zulli. “All’inizio eravamo tutti in cerca 

di una scrittura come attori, ma è 
stato provvidenziale vincere il premio 
Giovani Realtà di Udine: ci ha dato 
la carica per portare avanti un nostro 
progetto di gruppo. Subito dopo, quel 
testo, scritto da Dario Merlini, è arrivato 
secondo al premio Tondelli. Quando hai 
23 anni e non sai ancora che direzione 
prendere, un riconoscimento esterno 
può essere determinante”. Ci è voluto 
del tempo prima che il gruppo mettesse 
a punto un suo modo di lavorare. Nei 
primi spettacoli i ragazzi firmavano a 
turno regia e drammaturgia, ed erano 
anche impegnati come attori. La svolta 
è arrivata nel 2014, con Va tutto bene: 
“Io mi sono proposto di curare la regia 
e di mettere insieme la drammaturgia 
collettiva – prosegue Cordella – 
l’esperimento è andato bene”. Così, si 
sono configurati dei ruoli, riproposti con 
successo negli spettacoli successivi. 
Ed è arrivato Vania. In scena – i cast 
alternano spesso membri storici a vari 
collaboratori – Vanessa Korn, Francesca 
Gemma, Umberto Terruso e Fabio 
Zulli. Cechov viene trasportato nelle 
loro case, ai nostri giorni. Il professore 
è ormai in stato vegetativo, e Vania, 
che qui si chiama Ivan, è condannato 
a fargli da badante. Niente più 

Vania della compagnia Oyes, nell’allestimento 
presentato a In-Box 2017 al Teatro dei Rozzi di 
Siena 
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L’appuntamento è tra sette anni, 
al Teatro Studio Mila Pieralli. È su 
un’anonima parete della storica sala 
di Scandicci che si trova incastonato 
quello che – agli occhi del pubblico del 
2025 – apparirà forse come un prezioso 
reperto archeologico, la reliquia di 
un’epoca nei confronti della quale 
provare una struggente nostalgia, o 
piuttosto un’istintiva repulsione. Parole 
e sogni, incubi e desideri: ecco il tesoro 
custodito nella capsula del tempo 
sigillata da Sotterraneo nel marzo 2015 
durante Diecisottozero, la festa per il 
primo decennale del collettivo formato 
da Sara Bonaventura, Claudio Cirri e 
Daniele Villa. Chiuso con la promessa 
di una riapertura trascorsi dieci anni, lo 
scrigno contiene al suo interno ipotetici 
vaticini sul destino dell’Occidente, 
stilati dagli artisti e dagli spettatori, 
dai giornalisti e dagli operatori presenti 
all’evento.
Eppure non è il futuro a costituire il 
nucleo germinativo primario delle 
creazioni del gruppo fiorentino, tra i 
vincitori nel 2009 del premio speciale 
Ubu per la “capacità di rinnovare la 
scena, mettendo alla prova la tenuta 
del linguaggio”. Ciò che infatti ha 
determinato lo sviluppo di spettacoli 
come Homo Ridens, Be Normal! e il 
recente Overload è – nelle parole di 
Daniele Villa, dramaturg e co-autore – 
“il divenire: le trasformazioni in atto, 
quello cioè che caratterizza il presente 
non tanto in termini di attualità, quanto 
di contemporaneità”. 
A essere indagati nei tanti lavori 
di Sotterraneo sono state così le 
difficoltà di un’intera generazione a 
conciliare aspirazioni e realizzazione 
professionale, o la progressiva 
alterazione – nell’età del dominio 
dei media e dei social network – 
delle nostre capacità di attenzione 
e di ricettività. Fin dal debutto 
con 11/10 in apnea, Sotterraneo 

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

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

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

IL FUTURO DEL TEATRO/2

RISVEGLIARE EMOZIONI E STUPORE
Le sfide di Alessandro Serra e Sotterraneo
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in alto, la compagnia Sotterraneo in Il giro del 
mondo in 80 giorni. Storygame fra Jules Verne e 
Sotterraneo

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

Serra: il teatro 
per non essere 
trasformati in 
algoritmi

Sotterraneo:
il teatro contro
la febbre digitale

di Alessandro Iachino

di Marco Menini




