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“Arrivata a New York scoprii che se 
un danzatore non era MODERN era 
decadente e/o reazionario. Influenzata 
tecnicamente da (Martha) Graham 
e (Mary) Wigman e teoricamente da 
gruppi ben organizzati appartenenti 
alla sinistra la pressione critica 
all’interno del mondo della danza 
era brutale. I problemi dell’oggi 
richiedevano espressioni non 
ballettistiche: questo era il dogma. Il 
pubblico non si preoccupava di tutte 
queste teorie: amava il balletto, punto. 
La tendenza di disprezzare la danza 
classica diffusa nel paese a quel tempo 
perché considerata espressione di un 
sistema economico e culturale defunto 
era però tanto superficiale quanto 
faziosa”.
Incredibile: scritte da Agnes De Mille in 
Dancing with the piper (in cui racconta 
della sua difficile avventura artistica 
nell’America fine anni Trenta) queste 
parole sembrano vergate appena ieri e 
attuali ancora in alcune parti d’Europa. 
E certamente in Italia, che, buon’ultima 
nello sviluppo e affermazione di 
una sua identità artistica e creativa 
nell’ambito coreografico, persevera 
nella diatriba ideologica, ne fa 
vanto e punto di impegno, vessillo 
di politica culturale e – come già 
avveniva nell’America della De Mille 
– con i paladini e le sacerdotesse del 
“contemporaneo” diffonde il verbo 
e determina, consapevolmente o 
no, i vettori verso i quali il futuro 

IL FUTURO DELLA DANZA?
di Silvia Poletti

È possibile solo nel dialogo, senza dogmi

dell’arte deve incamminarsi. Il tutto 
tenendo alti i paletti e i distinguo, 
difendendo le posizioni di conquista, 
arroccandosi in chiusure ideologiche, 
e risultando spesso e volentieri orbi 
nel comprendere le vere prospettive e 
le inevitabili direttive dell’arte di cui 
ahimè ci si ostina pericolosamente a 
difendere solo un aspetto e una visione.
Insomma la famosa sindrome di 
Nijinsky evocata da Vittoria Ottolenghi, 
riferendosi alla paura sottile della cosa/
danza, sembra attanagliare ancora gran 
parte della comunità che oggi detta le 
regole, ma che di fatto risulta ancora, 
inconsapevolmente?, vittima di un 
pesante retaggio culturale, risalente ai 
tempi di “quando c’era lui” e quando la 
propaganda tuonava che “il ballo è la 
quintessenza e insieme l’espressione 
dell’imbecillità” (Massimo Bontempelli), 
cosicché per trattare la materia si 
doveva parlare di tutto fuorché della 

quintessenza della danza stessa. Con 
buona pace di Diaghilev e di quanti, 
pure già passati nei nostri teatri, 
avevano ampiamente dimostrato che si 
poteva fare il contrario. 
Onor del vero da parte sua il coté 
tradizionale – quello del “balletto” 
istituzionalizzato (quello superstite 
nelle Fondazioni, comunque e 
sempre il più forte economicamente e 
strutturalmente) – in Italia fa poco per 
dimostrarsi al passo con l’attualità, sia 
politica, poi artistica e creativa.
Nel febbraio 2019 ad Amsterdam 
la comunità mondiale del balletto 
si riunirà per la seconda volta per 
dibattere sulle linee di strategie 
artistiche, politiche e produttive di 
stampo globale per la preservazione e 
lo sviluppo contemporaneo di questo 
specifico genere di teatro di danza. 
La prima conferenza internazionale 
– intitolata emblematicamente 
Positioning Ballet – già nel 2017 aveva 
convogliato un numero incredibile di 
direttori, coreografi, artisti e giornalisti 
da tutto il mondo: dagli Stati Uniti 
a San Pietroburgo, dal Canada a 
Berlino. Spiccavano per assenza gli 
italiani. Nessun nostro direttore di 
“balletto”, nessun nostro coreografo 
(di fama internazionale o meno) 
aveva insomma sentito il bisogno di 
ascoltare, comprendere, confrontarsi 
con gli altri. Fatto emblematico: segno 
non solo di un “isolazionismo” oggi 
anacronistico ma di fatto passivamente 
accettato dagli stessi protagonisti – che 
evidentemente vivono i loro incarichi 
dirigenziali subendo passivamente la 
loro aleatorietà, per altro dovuta alla 
brevità dei contratti, all’esiguità degli 

due foto dallo spettacolo della Martha Graham 
Dance Company al Teatro dei Rinnovati in 
occasione della giornata di studi dedicata alla 
coreografa, organizzata da FTS e Comune di Siena 
nel 2010. 
in alto Lamentation Variations
in basso El Penitente

spazi di programmazione concessi 
all’interno dei teatri (problema 
mondiale, per altro), dalle rigidità di 
certe norme contrattuali e sindacali 
delle compagnie). Segno anche della 
percezione che nel nostro paese 
anche la danza istituzionalizzata viva 
(sopravviva?) in aree chiuse e protette, 
talvolta asfittiche, che neppure il 
balletto di una nuova produzione 
glamour e à la page, l’acquisizione 
di un titolo d’autore disponibile nel 
mercato globale, la costruzione di 
eventi mediatici di spiccato sapore 

nazionalpopolare riescono a scalfire.
Quello che insomma da una parte della 
scena della danza nazionale è molto 
ben presente e dall’altra è invece 
mestamente trascurato è che l’arte 
coreografica ha anche da noi un enorme 
potenziale come industria culturale. Ma 
per potere incidere e davvero pesare 
nei tempi futuri (anche prossimi) c’è 
però bisogno di condivisione reale 
e di dialogo, che invece di tutelare 
le posizioni, inciti lo scambio, curi le 
differenze, esalti comunque l’arte nella 
sua essenza e identità.
Del resto lo “chiedono” prima di 
tutto gli artisti. La storia della danza 
lo insegna: dopo gli arroccamenti 
ideologici l’un contro l’altro armati, 
ci si è volentieri lasciati scivolare nel 
mainstream – non solo produttivo, 
ma soprattutto linguistico e creativo. 
L’ha fatto la Graham, inizialmente 
assertrice che “il balletto è orribile” e 
poi scivolata nelle prese e nelle linee 
accademiche insegnatele dal ballerino 
Eric Hawkins; l’ha fatto Balanchine, 
cogliendo la teoria spaziale di Merce 
Cunningham e frantumando in Agon le 
regole del centro ancor prima del rifiuto 
manifestato da Yvonne Reiner. E, tanto 
per restare ai nostri giorni, che dire 
del proclama di Forsythe, che oggi si 
dichiara “ossessionato” dalla storia del 
balletto e ne ribadisce – con fantastica 
creatività anche recentemente 
dispiegata – la sua “contemporaneità”? 
Che dire di un autore profondamente 
consapevole della sua identità culturale 
come Akhram Khan che dà a Giselle 
una nuova vita con eccezionale verità 
poetica, piena del suo mondo eppure 
ancora memore del suo passato? 
Per parlare di futuro della danza 

(italiana) e di danza (italiana) del futuro 
penso insomma che si debba proprio 
partire da qui. Dal non impaniare 
ideologicamente ma invece far sì che 
gli artisti siano liberi di attraversare 
i confini, esplorando liberamente e 
attingendo altrettanto liberamente 
al patrimonio e alla ricchezza di un 
linguaggio che da sempre – sottolineo 
“da sempre” – dialoga con le altre arti: 
pittura, teatro, musica e anche quel 
circo che oggi sembra diventato un 
diktat ineludibile con cui confrontarsi 
e che – udite udite – non è altro che il 
pronipote di quelle “saltimbancherie” 
settecentesche che aiutarono la tecnica 
a evolvere spettacolarmente (tanto 
per dire: ai saltimbanchi si deve la 
diavoleria delle punte). Lo scouting e il 
mentoring, la pianificazione progettuale 
devono per una volta modificare il 
punto di vista e iniziare a guardare le 
cose davvero dalla parte degli artisti. E 
poi ci vuole urgentemente una visione 
d’insieme: “the big picture”, come 
dicono gli inglesi, perché è impossibile 
far fiorire un genere a discapito di 
un altro – nello stesso linguaggio. Si 
deve imparare a rendere organico, 
osmotico e solido l’intero sistema; 
rafforzarlo davvero in tutte le sue 
espressioni. Si deve insistere per la 
compagnia nazionale di balletto come 
per il più concettuale dei performer. 
Entrambi sono necessari alla vitalità 
dell’organismo. Sarebbe già un risultato 
che la produzione artistica della danza 
in Italia non fosse più un fenomeno 
carsico e di tendenza. Sarebbe un buon 
punto di partenza per costruire le basi 
del futuro. Puntando se mai su alcune 
cose che sembrano talvolta superflue: 
come favorire l’approfondimento, la 
riflessione, l’ampliamento delle proprie 
conoscenze, curiosità, confronto con 
il passato e attenzione al presente: 
bisogna che fin dagli artisti si ricominci 
una vera alfabetizzazione nell’ambito 
di appartenenza. Riportare a valore 
primario di selezione e supporto 
l’onestà intellettuale di chi affronta la 
coreografia (che spesso si sposa alla 
vera e propria “necessità interiore” 
di espressione). E soprattutto mai 
prescindere dalla qualità: fattore 
primario, spesso con indulgenza 
sorvolato da molti. Ma mai dal 
pubblico, che, quando c’è, la “sente” e 
riconosce subito, anche nel più statico 
degli esponenti della performance 
concettuale.

L’arte coreografica 
è un’industria 
culturale Gli artisti devono 

poter attraversare
i confini e 
dialogare con le 
altre arti
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forma di spettacolo. Che poi questi 
lavori siano davvero in grado di incidere 
sulla realtà, dipende dal grado di utopia 
che ogni artista mette nella sua opera. 
A noi tocca dare l’idea di un repertorio 
che si evolve, di un patrimonio che sia 
vario sia nei contenuti sia sotto il profilo 
artistico e musicale.     

Proprio per questo, tornando al punto 
di partenza, è fondamentale ritrovare 
e riattivare il rapporto con la città, che 
si era sfilacciato negli ultimi tempi 
È vero. Quando si ristruttura 
un’azienda ci sono sempre degli 
strascichi. Se poi questa azienda 
si chiama Maggio, si può capire 
la delicatezza e la complessità del 
compito. È necessario uno spirito 
unitario, lavorare tutti insieme per 
un obiettivo comune, identificarsi col 
progetto che vogliamo portare avanti. 
Partendo da qui, da questo nuovo 
teatro, funzionale e acusticamente 
all’avanguardia come pochi altri, che 
sempre più deve diventare la “casa 
armonica” di tutta la città, sempre in 
“rete” con le altre istituzioni musicali 
della regione, in primis con i teatri di 
Lucca, Pisa e Livorno, e con il circuito, 
per noi imprescindibile, di Fondazione 
Toscana Spettacolo onlus (dallo scorso 
anno il progetto Maggio Metropolitano 
si avvale della collaborazione di FTS). 

Allora in conclusione cosa può 
chiedere il Maggio agli artisti, se è 
legittimo chiederlo. 
Oggi il ruolo dell’artista, in senso 
generale, è quello di riflettere 
sui cambiamenti della società. Di 
misurarsi con il proprio tempo. 
Ponendosi una domanda: l’arte può 
davvero influenzare questi processi di 
trasformazione? E in che misura può 
contribuire a armonizzare i suoni di una 
contemporaneità che diventano sempre 
più stridenti? Nessuno obbliga una 
persona a fare l’artista, è una scelta che 
parte da motivazioni personali. Però 
per dirsi tale un artista deve rischiare, 
mettersi in gioco, non accontentarsi 
mai. Ecco, il Maggio, attraverso le sue 
scelte, può sollecitare questo impegno, 
stimolare questa “necessità”. Un artista 
è anche la società in cui vive. Non può 
essere un estraneo. Prende e dà. Riceve 
e restituisce. Senza dimenticare ciò che 
gli succede intorno.

Perché, come cantava Fabrizio De 
André, alla fine “siamo lo stesso 
coinvolti”. 
Appunto.

Il lavoro culturale è una cosa seria. E 
non è cosa semplice. Di questi tempi 
poi e con le risorse che sembrano 
affievolirsi inesorabilmente in un Paese 
(il nostro) che non sta vivendo i suoi 
giorni migliori. È una missione sociale 
e un paesaggio etico. Un incrocio 
alchemico e un crocevia organico, dove 
talento, esperienza, immaginazione, 
coraggio e pragmatismo possono 
compensare (in parte) la mancanza di 
risorse finanziarie. Il lavoro culturale 
è figlio di spinte e controspinte, di 
intuizioni al volo e aggiustamenti 
in corso d’opera che risentono 
di quel carattere intermittente e 
dispersivo che caratterizza la società 
contemporanea. Una fluidità che a 
tratti sfiori l’inconsistenza e con la 
quale bisogna fare i conti. Una fluidità 
fino a ieri inimmaginabile. Specie se 
hai di fronte un repertorio che sulla 
tradizione basa la sua forza, il suo 
appeal, se non la sua ragion d’essere. Il 
lavoro culturale, per dirla con Luciano 
Bianciardi, non è più quello di una 
volta. E per chi fa spettacolo dal vivo, 
specie alla voce “musica sinfonica, 
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IL TEATRO, ARTE E SPAZIO SOCIALE
intervista di Gabriele Rizza

Per Cristiano Chiarot l’artista deve misurarsi con il proprio tempo

opera lirica”, il meccanismo che finora 
ha retto l’impalcatura del rapporto col 
pubblico è saltato. I giovani quasi non 
vanno più al cinema e non comprano 
un quotidiano neppure a regalarglielo 
(convinti che basti e avanzi la “rete” 
per coltivare l’immaginario e tenersi 
informati), perché dovrebbero 
frequentare uno “spazio” a pagamento 
dove la contemporaneità è ostica e 
la classicità profuma di polvere? Del 
nuovo lavoro culturale da impostare 
in vista di un futuro sfuggente, di 
difficile lettura, scivoloso per non dire 
inquieto, ne parliamo con Cristiano 
Chiarot, da un anno alla guida del 
Teatro del Maggio Musicale Fiorentino, 
la massima istituzione culturale della 
città.  

Come sta vivendo questa esperienza? 
Ha ereditato una situazione non 
proprio idilliaca, e soprattutto c’era da 
ricucire il rapporto con la città che si 
era alquanto sfaldato.
Con entusiasmo e consapevolezza. 
Il Maggio è un blasone, un bene 
comune che va difeso. Allargato, 

implementato, corroborato. Non è 
facile, ma questo è l’obiettivo. Si parla 
di lavoro culturale. Ecco, vorrei che il 
Maggio si proponesse come il player di 
un tavolo culturale in cui tutti i soggetti 
del territorio possano contribuire. La 
relazione tra Opera e pubblico non è 
certo quella del secolo scorso. Oggi 
l’Opera deve essere radicata nella sua 
città. D’altra parte il teatro è al tempo 
stesso un luogo d’arte ma anche uno 
spazio sociale, dove poter condividere 
riflessioni ed emozioni collettive. 
Per questo è necessario allargare 
il più possibile il nostro pubblico, 
far lievitare il consenso attraverso 
scelte che motivino non più e solo le 
tradizionali categorie di spettatori ma 
anche i giovani, chi magari all’Opera 
ci mette il piede per la prima volta, 
pronti a qualsiasi scoperta, aperti 
a tutti i repertori e alle invenzioni 
creative. Va da sé che riuscire a 
intercettare quest’ultimi dipende anche 
da una politica tariffaria attraente e 
da una collaborazione continuativa, 
organicamente impostata, con scuole 
e università. Diversificare il pubblico 
diversificando l’offerta artistica, 
moltiplicando gli spazi, articolando 
il botteghino, riattivando il circuito 
internazionale (vedi le presenze in 
cartellone di Stefano Bollani, di Mika, 
di Elio; vedi l’utilizzo del Goldoni, del 
Giardino di Boboli, per non dire delle 
digressioni territoriali del Maggio 
Metropolitano, un progetto rivolto 
ai Comuni della Città Metropolitana 
di Firenze con l’obiettivo di porre 
in risalto il patrimonio di valori, e 
intercettare le migliori energie del 
territorio e sperimentare nuove 
forme di partecipazione; vedi l’ampia 
gamma dei pacchetti di abbonamento 
recentemente varata; vedi la 
presentazione del  programma in molte 
città europee, i contatti avviati con 
gli istituti italiani di cultura e con i 
maggiori operatori turistici, ndr).    

Cultura, tradizione, innovazione, 
pubblico. Un bel poker per una 
quadratura del cerchio da cui non 
possono restare esclusi i soldi.  
L’eccellenza di un teatro non può 
dipendere solo dai finanziamenti. Non 
è il denaro che fa scattare la creatività. 
Ci vogliono prima di tutto dinamica 
artistica, ambizioni e progetti audaci. 
Sono d’accordo con il mio collega Serge 
Dorny, sovrintendente dell’Opéra di 
Lyon, quando dice che il denaro è 
importante ma il talento e la fantasia 
lo sono ancora di più. Sono loro che 
riescono a muovere un teatro, con tutti 
quelli che ci lavorano, e il suo pubblico. 
Fare cultura non è una cosa astratta. 
Si fa cultura per rappresentare dei 

sentimenti, per raccontare un’epoca, 
per interpretare la realtà, per descrivere 
un mondo o anticiparne altri. La 
cultura, in tutte le sue espressioni, non 
può essere solo fine a se stessa. Fare 
cultura è necessariamente un fatto 
etico. Che si collega direttamente alla 
società in cui si riflette per aiutare ad 
elevarne lo spirito. Ma non deve essere 
uno strumento elitario, un organismo 
a parte. Poi certo ognuno avrà il suo 
approccio “critico” con la realtà che lo 
circonda: ma a tutti, indistintamente, 
devono essere forniti gli strumenti per 
farlo. Tocca a noi professionisti del 
ramo essere saggi. 

Una saggezza, mi par di capire, che 
fa rima con il concetto di diversità e 
diversificazione.
Bisogna utilizzare dei filtri non per 
imporre la propria idea ma per aiutare 
il pubblico a capire questa premessa: 
che non esiste un solo pubblico. 
Magari lo spettacolo, intendo il titolo, 
è sempre lo stesso. La solita Traviata, 
la solita Tosca, il solito Barbiere. Ma 
i messaggi che dobbiamo veicolare 
sono diversi. Devono essere diversi: 
al passo coi tempi. Che non vuol dire 
necessariamente, spudoratamente 
attuali. La diversità è un atteggiamento 
culturale e un valore estetico. Non 
può essere una formula di comodo, un 
escamotage per, come si diceva una 
volta, “épater le bourgeois”. Chi ha 
paura di “questa” cultura ha paura 
della formazione di uno spirito critico, 

di una sacrosanta autonomia e, questa 
sì necessaria, libertà di giudizio.  

Cosa può fare l’opera, il teatro lirico, 
in questo senso?
Quello che ha sempre fatto: guardare 
avanti. Perché l’opera è la forma più 
globale dello spettacolo dal vivo, 
destinata a diventare anche la più 
sperimentale e interdisciplinare. 
L’opera lirica si rinnova, è un 
“canovaccio” su cui si può intervenire, 
un terreno di elaborazioni e 
interferenze. Che non vuol dire 
stravolgerne i contenuti musicali o 
annullarne la portata storica. Significa 
renderla uno strumento attivo, 
uno specchio critico attraverso cui 
confrontarsi con le contraddizioni e 
le derive del tempo. Se poi qualcuno 
storce il naso, pazienza. È un suo diritto 
non essere d’accordo. L’opera è per sua 
natura una “creatura” intrinsecamente 
moderna, dobbiamo continuamente 
farla rivivere, e di conseguenza 
frequentarla e illustrarla con operazioni 
di carattere promozionale, attraverso 
incontri e commenti, anche di natura  
pedagogica, che superino i confini della 
mera rappresentazione. 

Il Maggio, penso a Carmen, alla 
trilogia popolare verdiana, alla 
prossima Cavalleria rusticana, sembra 
essersi dato un impegno: lanciare 
un “messaggio” insieme morale 
e civile. Lo fa con opere classiche. 
Di repertorio. Sembra che l’opera 
contemporanea non ci riesca. Che 
stenti a raccontare la vita vera. 
Non sono del tutto d’accordo. Si tratta 
più che altro di un luogo comune. 
Negli ultimi anni c’è stata una forte 
ripresa produttiva in Italia nel campo 
della lirica. Anzi, possiamo dire che, 
nonostante tutte le difficoltà, il nostro 
Paese è, anche all’estero, fra i più 
prolifici e apprezzati creatori di questa 

Diversificare 
il pubblico 
diversificando
l’offerta artistica

L’eccellenza di un 
teatro non può
dipendere solo dai 
finanziamenti

in alto, Cristiano Chiarot, sovrintendente del 
Maggio Musicale Fiorentino

a sinistra, una scena della nuova produzione 
del Teatro del Maggio Musicale Fiorentino: Il 
Prigioniero libretto e musica Luigi Dallapiccola e 
Quattro pezzi sacri di Giuseppe Verdi, direttore 
Michael Boder, regia e coreografia Virgilio Sieni 
(Firenze, 19 giugno 2018)
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The Beggar’s Theatre è un luogo 
incantato nel cuore di Napoli. Un’oasi 
in uno dei quartieri più difficili della 
città, tra fabbriche abbandonate e 
urbanistica sgarrupata, dove il sole 
del buon dio manda solo tiepidi raggi. 
Scoprirlo è stata una sorpresa. Amore 
a prima vista. Come la caverna di 
Alì Babà, conserva autentici tesori: 
quattromila abiti di scena, fatti 
indossare da Ronconi, Eduardo, 
Strehler, Glauco Mauri, restaurati e 
custoditi dai mendicanti dei nostri 
giorni, poveri, immigrati, rom, ragazze 
e ragazzi in cerca di riscatto e in 
fuga da una vita difficile. Chiudi gli 
occhi, e sogni di indossare le vesti 
regali di Angelica. Orlando, Astolfo, 
Bradamante. Sono lì, senza carne e 
senza ossa ma con i loro magnifici 
vestiti di scena. 
Mariano Bauduin e Carmela Monaco 
sono due persone speciali, di quelle 
che si incontrano di rado. Cinque anni 
fa hanno immaginato The Beggar’s 
Theatre, un sogno che dopo due 
anni è diventato realtà. Loro non 
hanno nulla e pensano in grande, si 

esibiscono in via Ferrante Imparato, a 
San Giovanni a Teduccio, ma è come 
se fossero al San Carlo, alla Pergola 
di Firenze, al Piccolo di Milano. “Del 
resto – ricorda sorridendo il direttore 
Mariano Bauduin – il Globe Theatre di 
Shakespeare, e prima ancora The Rose, 
il Teatro della Rosa, furono costruiti in 
quella che all’epoca era la periferia di 
Londra, un quartiere equivoco, anche 
malfamato. Eppure ci andavano i ricchi 
e i poveri, i borghesi e i proletari. La 
lingua di Shakespeare, la sua magia 
arrivava nel cuore e nella mente di 
tutti. Amleto, Giulio Cesare, Riccardo 
III hanno attraversato i secoli e oggi 
sono qui, a nostra disposizione. L’arte 
si avverte, si percepisce ancor prima di 
comprenderla. Come la musica, che è 

IL FUTURO DEL TEATRO/LE PERIFERIE

A NAPOLI L’ORO DEI MENDICANTI
The Beggar’s Theatre, un luogo dell’anima per gli ultimi nel segno dell’arte

Mariano Bauduin con un gruppo di ragazzi che
frequentano il Teatro dei Mendicanti, impegnati 
nelle prove di un allestimento.
In alto, una scena di uno spettacolo corale, 
partecipato dalla gente del quartiere

atemporale che solo il palcoscenico può 
avere.
Al Beggar’s Theatre si lavora, non 
si sta mai con le mani in mano, ci 
sono talmente tante cose da fare 
che il problema casomai è quello 
di stancarsi troppo. La suora laica 
Carmela Manco si preoccupa che 
tutto funzioni: la palestra, i corsi di 
recupero scolastico, i campi estivi, 
la mensa per i più indigenti. Non 
solo teatro, i mendicanti fanno anche 
musica. Partiture di Stravinskij, che 
da queste parti è stato ribattezzato 
Swarovski, come i cristalli di qualità. 
“Anche questo loro lapsus è un tributo 
d’amore al grande compositore e 
direttore di orchestra russo”. Gli allievi 
della Corale, una sessantina, hanno 
età variabili tra i sei e gli ottant’anni. 
“Tutti insieme, cancellando le 
differenze di età, annullandole e poi 
ricomponendole solo in base ai timbri 
di voce, sono analfamusici – sorride 

Bauduin – eppure cantano le musiche 
di Stravinskij, pardon Swarovski”. 
Imparano a conoscere i fuori classe 
della musica: Mozart, Vivaldi, Bach. 
Lo fanno anche pensando a quegli 
anni lontani in cui si indossavano 
quotidianamente i vestiti che loro 
possono toccare. 
Pier Paolo Pasolini in via Imparato 
sarebbe stato di casa, e non è un caso 
che la sua eredità sociale e culturale 
faccia anch’essa parte del tesoro dei 
mendicanti. “Perché il vero moderno 
può essere anche colui che viene 
dal passato”, dice ancora Bauduin 
per poi donarci una riflessione sulle 
periferie che raccoglie il senso ultimo 
di una scelta. “Le periferie sono state 
abbandonate, ormai le iniziative, 
gli eventi, gli spettacoli sono tutti 
traslocati nei centri delle città. Ma i 
ragazzi continuano a vivere lì, nelle 
periferie. Se poi, nel loro estenuante 
pendolarismo verso il centro, danno 
sfogo alla loro rabbia, io credo che 
debbano essere ascoltati. Il loro è un 
grido di dolore, una richiesta di aiuto. 
Quando abbiamo letto sui giornali 
la notizia dell’adolescente, Arturo, 
accoltellato da suoi coetanei, abbiamo 
parafrasato il titolo del romanzo di Elsa 
Morante, l’Isola di Arturo e l’abbiamo 
trasformato ne L’isola di Arturo che 
non c’è. Perché la vittima non è solo 
chi subisce la violenza, ma anche chi 
pensa che non ci siano altre scelte 
nella vita al di fuori della violenza”. 
Al Napoli Teatro Festival, il Teatro 
dei Mendicanti ha fatto un concerto, 
la Festa per la rabbia mancata nel 
cortile d’onore di Palazzo Reale. Una 
panoramica a trecentosessanta gradi 
che ha unito la musica popolare 
napoletana a quella latinoamericana, 
un tour musicale che ha coinvolto 
epoche diverse e stili diversi, nel 
segno di una contaminazione che 
dal Sudamerica eredita il senso della 
rivoluzione, da noi purtroppo mancata. 
Quanta ricchezza fra i mendicanti. E 
del resto perfino i Rolling Stones hanno 
battezzato Beggars Banquet uno dei 
loro dischi più belli.

di Frida Nacinovich

percezione pura”. 
Se si chiudono gli occhi e ci si 
lascia trasportare dall’atmosfera del 
Beggar’s Theatre, ci troviamo come 
per magia nei saloni di una corte 
medievale, circondati da un lusso 
antico, da una opulenza difficile da 
immaginare ai giorni nostri. Invece 
siamo nella periferia est della metropoli 
partenopea, un luogo “difficile” 
dove il ricordo del glorioso passato 
industriale della Cirio sbiadisce nei 
quotidiani mattinali della questura e 
del commissariato di zona. Un Bronx 
di casa nostra, dove la disoccupazione 
impera e la camorra sostituisce il 
potere statale. Qui Bauduin, demiurgo 
contemporaneo, ha trasformato parte 
di una fabbrica dismessa – salvata dal 
degrado grazie al lavoro certosino della 
onlus Figli in famiglia – in una sala 
teatrale da centoventi posti, con tanto 
di laboratori scenici, falegnameria, 
sartoria. “Con il poco che abbiamo 
riusciamo a organizzare eventi, mini-
stagioni teatrali, percorsi di studio”. 
Quando gli chiedi come sia stato 
possibile, che impresa sia stata portare 
qui camion carichi di costumi di scena, 
Bauduin gonfia il petto, orgoglioso. 
“Per amare il bello devi vivere nel bello. 
Mentre arrivavano i vestiti i ragazzini 
del quartiere quasi non credevano a 
quello che vedevano. Si lustravano gli 
occhi, sbalorditi di fronte a cose che 
avevano ammirato solo in televisione e 
qualche volta al cinema. Mi hanno dato 
una mano a scaricare senza chiedere 
niente in cambio, solo per il piacere 
di poter toccare con mano qualcosa 
di bello, qualcosa che sarebbe restato 
a casa loro”. Sete, velluti, broccati, 
acquistati, non sempre a prezzo di 
saldo, dalla storica sartoria romana 
Gp11, da quelli cuciti da Vera Marzot, 
e indossati in scena nei film di Luchino 
Visconti, Vittorio De Sica e Mario 
Monicelli, ai costumi degli spettacoli di 
Roberto De Simone. Autentiche opere 
d’arte, paragonabili a quadri, sculture, 
affreschi d’autore. Ad indossarli artisti 
del calibro di Anthony Hopkins e Peppe 
Barra, modelli d’eccezione che hanno 
donato anch’essi un’aura incantata a 
questo autentico luogo dell’anima.
Aperto tutti i giorni il Teatro dei 
Mendicanti è diventato nel giro di 

pochi mesi un centro sociale, nella 
migliore accezione del termine, dove 
trovano riparo di volta in volta bambini 
analfabeti con i genitori in carcere, 
ragazzine madri ancora minorenni, 
cittadini di Napoli che amano la loro 
città e non vogliono lasciare il loro 
quartiere. “All’inizio, per interessarli – 
ricorda Bauduin – lasciavamo aperte le 
porte del teatro, nel corso delle prove 
degli spettacoli. Tanti che passavano 
si incuriosivano, ed entravano a 
vedere che cosa stava succedendo. C’è 
un’alternativa al degrado, questo teatro 
ne è una dimostrazione”. Il futuro del 
teatro è anche quello di cambiare il 
triste, angosciante, presente di oggi, 
proiettandolo in quella dimensione 

Il futuro del teatro 
è anche cambiare 
il triste, 
angosciante, 
presente di oggiPer amare il

bello devi vivere 
nel bello
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che hanno rappresentato un punto di 
riferimento nel campo dell’architettura 
teatrale per tutto il XVII e XVIII secolo. 
Il teatro mantiene una pianta a U, 
tre ordini di palchi e il palcoscenico 
parallelo al fronte stradale; la copertura 
è lignea e attualmente può ospitare 100 
persone. La facciata non mostra segni 
particolari: è semplice e lineare come 

i palazzi del tessuto urbano, l’unico 
intervento subìto è stata l’aggiunta del 
cartiglio sopra l’ingresso.
Dal 2001 è stata concessa la residenza 
del teatro all’associazione NATA, Nuova 
Accademia del Teatro d’Arte, che ne 
ha assunto la gestione e la direzione 
artistica, condivisa con Fondazione 
Toscana Spettacolo onlus.

Il Teatro Dovizi, con la sua linea 
tipicamente ottocentesca, richiami 
neoclassici e fregi baroccheggianti, fu 
realizzato nel 1842 (come testimonia 
anche la data ritrovata sul soffitto 
durante i restauri). Situato nel centro 
storico di Bibbiena, mimetizzato in 
un isolato di palazzi nobiliari del 
XV e XVI secolo, fu commissionato 
dall’Accademia degli Operosi (che 
aveva per motto il verso oraziano Omne 
tulit punctum qui miscuit utile dulci, 
“Ottiene pieni voti chi unisce l’utile 
al dilettevole”), all’architetto Niccolò 
Matas, noto anche per la facciata 
neoclassica del limitrofo oratorio di San 
Francesco e di quella in stile neogotico 
della Basilica di Santa Croce a Firenze.
Fonti storiche ricordano che nel 1925 
al Teatro Dovizi venne organizzato 
uno spettacolo di gala in occasione 
della visita in Casentino del Principe 
Umberto di Savoia. Per molti anni ha 
ospitato feste danzanti e veglioni di 
gala in occasioni della befana e del 
carnevale.
Rimaneggiato nella seconda metà 
del Novecento con l’abolizione dei 
divisori dei palchi, del boccascena e dei 
camerini, il teatro deve il suo attuale 
aspetto – pianta ad U, tre ordini di 
palchi, graticcia e ballatoio – all’opera 
di Massimo Gasparon che, in omaggio 
alla celebre famiglia di architetti e 
scenografi Galli Bibiena, ha conferito 
alla struttura il tipico aspetto di una 
sala sei-settecentesca. 
Dopo alcune alterazioni, subìte in 
occasione della sua destinazione a 
cinematografo, verso il 1975 sono state 
manomesse altre sue caratteristiche 
originarie: tra gli interventi più 
importanti,  la rimozione del 

palcoscenico e dei tendaggi rossi del 
rivestimento. Anche la decorazione del 
teatro ha visto sovrapporsi ai motivi 
originari, sopravvissuti in alcune 
parti (mensoline per l’illuminazione, 
decorazioni del soffitto), elementi più 
recenti come i pannelli perlinati in 
legno. Quando il teatro fu trasformato 
in sala cinematografica furono 
anche costruite due piccole gallerie 
raggiungendo un totale di circa 
trecento posti. 
Nel 1982, a causa delle sue carenze 
in materia di sicurezza, il teatro ha 
definitivamente cessato ogni attività.
Il 27 settembre del 1997, per iniziativa 
dell’amministrazione comunale e con il 
concorso finanziario di altri enti
pubblici e privati, il teatro ha ripreso 
la sua attività. L’intervento di 
riprogettazione del suo arredo interno 
e di un nuovo allestimento scenico fu 
ispirato a modelli tipici della tradizione 
italiana del XVII e XVIII secolo.
Per la riapertura fu organizzata una 
grande festa alla quale parteciparono 
Carla Fracci, Gheorghe Iancu e 
Anna Caterina Antonacci, quale 
testimonial, e, in qualità di coordinatore 
“ambientale”, Pier Luigi Pizzi (regista, 
costumista e scenografo). Nuova vita 
e nuove ambizioni furono poi subito 
rilanciate da un convegno Minima 
Theatralia sui piccoli teatri della 
Toscana, e da una serie di progetti di 
formazione tecnica e professionale.
Oggi il teatro presenta l’originaria 
copertura lignea, il soffitto decorato 
con un cielo dai toni tiepoleschi, il 
terzo ordine di palchi, la graticcia, il 
ballatoio. In particolare, ha recuperato 
l’antico ésprit plastico e barocco, in 
omaggio all’estro dei Galli da Bibbiena 
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DOVIZI DI BIBBIENA
scrigno di arte e cultura

ricevere il link da cui scaricare la rivista 
il Teatro e il Mondo, su cui potrà vedere 
pubblicata la propria recensione di 
uno spettacolo. Tante opportunità da 
scoprire.
Un progetto pensato nell’ottica di un 
abbattimento di barriere di natura 
fisica, psicologica, sociale, economica 
e culturale, che si aggiungono alle 
tradizionali iniziative di FTS.
Maggiori informazioni potranno essere 
richieste alle biglietterie dei teatri del 
circuito o direttamente a Fondazione 
Toscana Spettacolo: 
fts@toscanaspettacolo.it

Le iniziative:

CARTA DELLO SPETTATORE FTS
Entra a far parte della comunità degli 
spettatori del circuito e accedi ai 
servizi pensati apposta per te; richiedi 
la carta gratuita nella biglietteria del 
tuo teatro e scopri i vantaggi.

BIGLIETTO SOSPESO
Regala una serata a teatro per 
condividere il piacere dello spettacolo 
con chi vive un momento di 
difficoltà; iniziativa organizzata in 
collaborazione con le associazioni del 
territorio.
I singoli spettatori, le associazioni, 
le aziende del territorio, potranno 
acquistare uno o più biglietti
da regalare a chi vive un momento di 
difficoltà, per condividere l’importanza 
e il piacere dello spettacolo dal vivo. 

BIGLIETTO FUTURO
Riduzioni in tutti i teatri del circuito 
per giovani under 30.
Prosa, danza, musica, circo: lo 

Fondazione Toscana Spettacolo onlus, 
che nell’autunno del 2019 raggiunge 
il traguardo dei trent’anni, con la 
stagione 2018-2019, in collaborazione 
con le amministrazioni comunali, ha 
messo in campo alcune iniziative 
per stringere un rapporto di scambio 
continuo e diretto con il proprio 
pubblico. Carta dello spettatore 
FTS, biglietto sospeso, biglietto 
futuro, buon compleanno a teatro, 
carta dello Studente della Toscana, 
diventa storyteller: sono chiavi di 
accesso per avvicinare il pubblico 
al mondo dello spettacolo dal vivo, 
per allargarlo (“buon compleanno a 
teatro” e “biglietto futuro” riservato 
ai giovani under 30, “carta Studente 
della Toscana” per gli studenti di 
tutte le università della regione), per 
coinvolgere nuove fasce di spettatori 
(“biglietto sospeso” per persone 
con difficoltà economiche), per 
rendere l’esperienza più immediata e 
partecipata (con “diventa storyteller” 
si potrà commentare lo spettacolo e 
raccontare la serata trascorsa, una 
proposta per uno spettatore che cerca 
empatia e condivisione delle emozioni e 
dell’esperienza).
Il progetto di una community di FTS 
(con la “carta dello spettatore”) è 
finalizzato alla creazione di un sistema 
in cui il coinvolgimento prescinde dalla 
geografia dei teatri e del pubblico. 
Lo spettatore che entra nel mondo di 
FTS beneficerà di speciali vantaggi 
ed opportunità, e sarà sempre più 
protagonista: potrà incontrare gli attori 
che saliranno sul palcoscenico del 
suo teatro, assistere alle prove degli 
spettacoli, conoscere in anteprima i 
calendari di tutti i teatri del circuito, 

spettacolo dal vivo a prezzi ridotti fino 
a 30 anni.

BUON COMPLEANNO A TEATRO
Ingresso gratuito nel giorno del 
compleanno, dietro presentazione di 
un documento di identità; iniziativa 
dedicata ai giovani fino a 30 anni.

CARTA STUDENTE DELLA TOSCANA
Ingresso ridotto € 8 per gli studenti
delle Università della Toscana nei 
teatri del circuito.
Il progetto della Regione, condiviso 
da FTS, è stato pensato e realizzato 
per consentire agli studenti di tutte 
le università toscane l’accesso ai 
servizi offerti sul territorio regionale 
a prescindere dall’ateneo di 
appartenenza.
Oltre al biglietto ridotto nei teatri del 
circuito, offre agevolazioni anche per 
molte altre attività culturali in Toscana. 
Hanno infatti aderito all’iniziativa teatri, 
musei, cinema, aree archeologiche e 
complessi monumentali, biblioteche, 
mediateche e reti documentarie. Sarà 
disponibile presso tutte le università 
della regione.
Il posto verrà assegnato, dietro 
presentazione della carta, in base alla 
disponibilità della pianta.

DIVENTA STORYTELLER
Commenta lo spettacolo visto e 
racconta l’esperienza vissuta a teatro 
sul sito toscanaspettacolo.it
La tua recensione potrà essere votata 
e le più gradite saranno pubblicate nel 
numero di marzo 2019 de il Teatro e il 
Mondo.

FTS, la rete teatrale fondata dalla 
Regione Toscana nel 1989 per la 
diffusione e valorizzazione dello 
spettacolo dal vivo e della creazione 
artistica toscana di qualità e 
innovazione, è riconosciuta dal Mibac 
come miglior Circuito Multidisciplinare 
di prosa, danza, musica e circo 
contemporaneo in Italia, con le più 
alte valutazioni per qualità artistica e 
quantità.

PROTAGONISTA IL PUBBLICO
Il futuro (i nostri prossimi 30 anni)
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Non in maniera difensiva, per 
conservare le buone vecchie pratiche di 
una volta, ma cercando strade inedite 
– nuovi testi, spazi, modelli operativi 
– che possano nutrire gli spettatori di 
contenuti meno vacui e aggressivi di 
quelli dominanti. Far pensare, esercitare 
la critica, spiegare l’incomprimibile 
complessità delle cose sono alcune 
funzioni che il teatro ha svolto nella sua 
storia, in particolare nei tornanti più 
oscuri e tortuosi. Soprattutto, guardare 
al futuro significa investire sul pubblico 
del futuro, diversificarlo, farlo crescere 
nei numeri e nelle motivazioni.
La mancanza di Osservatori attendibili 
sui consumi culturali non può farci 
trascurare il rischio evidente della 
mancanza di ricambio degli spettatori. 
I teatri affollati e gli abbonati in 
aumento anno dopo anno possono 
creare un’illusione ottica: c’è un “non 
pubblico”, soprattutto fatto di giovani, 
che dovrebbe essere l’assillo degli 
operatori del futuro, guidarli nelle 
scelte artistiche ed economiche anche 
a prescindere, come scrive Porcheddu, 
dagli attuali algoritmi ministeriali. 
Questo è il punto di vista che dovremmo 
più spesso adottare quando si parla di 
teatro, quello degli spettatori e anche 
di chi non lo è. Perché questo è il vero 
“rischio culturale”: non fare abbastanza 
per far capire che la cultura è un diritto 
non scontato, come la democrazia. Va 
esercitato, altrimenti si inaridisce, si 
perde nella pigrizia o addirittura nel 
dileggio: i professoroni contrapposti 
all’università della vita.
I bravi organizzatori teatrali – FTS è fra 
questi – si misurano ogni giorno con 
la formazione del pubblico e sempre 
più dovranno affiancare questo lavoro 
a tutti gli altri. Chi sono gli spettatori 
del teatro? Come renderli sempre più 
consapevoli e partecipi? Conoscenza 
e ascolto sono indispensabili, per 
programmare senza soggiacere alla 

segue dalla prima

Guardare il futuro.
Che teatro sarà?

Il Teatro e il Mondo
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Vogliamo ricordare 
Vincenzo Gallo, in arte 
Vincino, con le vignette 
che dedicò a Luca Ronconi 
per il secondo numero 
della nostra rivista. 
Abbiamo perso un 
protagonista importante 
della cultura, un acuto 
osservatore e un 
intellettuale che ha usato 
la satira per rappresentare 
mezzo secolo di storia 
italiana.

Riciclata 100%

dittatura dell’audience, ma spostando 
sempre più il confine fra il popolare e il 
colto. Poi, gli spettatori devono star bene 
nei teatri. La qualità dell’esperienza 
non dipende solo dal tipo di spettacolo, 
ma anche da come si è accolti, dalla 
gentilezza degli addetti, dalla politica 
dei prezzi. In un mondo in cui il prodotto 
culturale, specie nella percezione dei 
giovani, è sempre più connotato dalla 
gratuità, occorre fare ogni sforzo per 
rendere accessibile la fruizione e non 
si infrangerà alcun tabù attingendo 
alle moderne tecniche di marketing, il 
fine giustifica i mezzi. Perfino gli edifici 
possono costituire una barriera, per 
questo sarà sempre più necessario 
desacralizzarli con modelli di relazione 
fra spettatori e pubblico non codificati 
e far uscire il lavoro del teatro, con le 
sue tecniche e i suoi saperi, nei luoghi 
della socialità, negli spazi urbani dove la 
convivenza è più complicata, nei luoghi 
della cura, nella scuola. Sul rapporto 
fra teatro e scuola molti paesi europei 
hanno progetti avanzati che godono 
di consistenti investimenti e risorse. È 
una trincea su cui gli operatori italiani 
più sensibili sono impegnati da molti 
anni quasi in solitudine, senza poter 
programmare il futuro con la continuità 
necessaria. Bisogna uscire dalle buone 
intenzioni dei protocolli e degli annunci 
per fondare un’alleanza vera fra la 
scuola e il teatro, istituzionale, che 
poggi su mezzi solidi e non solo sul 
volontarismo. A spingere in questa 
direzione non è solo l’ambizione 
di creare il pubblico di domani, ma 
di affiancare meglio la scuola con 
uno strumento fra i più efficaci per 
l’apprendimento, tanto più utile 
quando viene chiamata a fronteggiare 
drammatiche emergenze educative.
Il futuro è multiculturale e anche 
multidisciplinare. Musica, prosa, danza, 
arte, performance: i linguaggi espressivi 
sono sempre più meticci e contaminati, 
anche per questo le classificazioni 
burocratiche non dovranno più 
ingabbiare i generi e le discipline; il 
rinnovamento della scena è legato al 
ricambio del pubblico. Insomma, il 
futuro è un “vasto programma”, se non 
vogliamo che sia peggiore del presente. 
Chi si occupa di cultura ha un gran 
lavoro da fare. E guai a pensare che 
ci sia un muro invalicabile che divide 
le persone colte da chi non lo è. Chi 
va a teatro e legge i libri da chi non lo 
farà mai. Con il “noi” e “loro”, tanto 
in voga nell’odierna narrazione, non si 
costruisce il futuro. Né quello del teatro, 
né quello della democrazia.

Beatrice Magnolfi

non è solo la ragione. È qui il punto: il 
corpo al centro del teatro del Novecento 
non è solo il “corpo fisico”. Oggi, 
credo che l’espressione “corpo fisico” 
sarebbe percepita come un’inutile 
pleonasma. Cos’altro dovrebbe essere 
il corpo se non il fisico? All’interesse 
quasi ossessivo per la dimensione fisica 
del corpo fa riscontro una sostanziale 
indifferenza per le altre dimensioni. 
Quasi che sentimenti e intelletto non 
fossero sostanza del corpo insieme al 
fisico, ma avessero una sostanza diversa 
e autonoma, capi d’abbigliamento 
pregiato da sovrapporre eventualmente 
al corpo-fisico. Le cause di questa 
fisicizzazione del corpo sono certamente 
molte e complesse. Ma che il fenomeno 
esista è evidente. Basta guardare certe 
pubblicità in tv: con quei finti vecchi 
che aprono la bocca in smisurati sorrisi, 
nascondendo accuratamente dietro il 
posticcio della dentiera ogni traccia del 
sentimento che li fa sorridere. Corpo 
fisico e basta. La fisicizzazione del corpo 
ha riscontri significativi nel teatro, non 
potrebbe essere diversamente. “Corpo 
trasparente”, “corpo spirituale”, “corpo 
energia”, mi chiedo quale significato 
attribuiscano – se gliene attribuiscono 
uno – alcuni teatranti d’oggi a quelle 
espressioni, che per i maestri del 
Novecento erano invece concrete 
indicazioni di lavoro. Ineludibili, se non a 
prezzo di tradire la vocazione originaria 
del teatro. È stata questa la “via 
negativa” di Grotowski: una via tecnica 
per costringere la tecnica ad essere 
veicolo verso l’Origine, laddove non c’è 
bisogno della tecnica per esorcizzarne il 
compiacimento e, alla fine, la tirannia.
Ridotto alla sua dimensione 
fisica, esteriore, il corpo diventa 
essenzialmente immagine. Così, in un 
processo speculare, laddove il cinema 
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pubblico non c’è scena, senza prodotto i 
progetti sono evanescenti. 
Ma non possiamo non registrare 
un’eccessiva corsa verso la 
“managerialità”, verso il “sold out”, 
verso valori economici che non sempre 
si confanno alle dinamiche creative e 
poetiche del teatro. Vado ripetendolo 
spesso: l’Ernani di Hugo fu un grande 
successo di botteghino; gli spettacoli 
di Grotowski prendevano vita in un 
teatrino di appena 13 file. Del primo 
non si ha più notizia, i secondi hanno 
cambiato la storia del teatro. I numeri, 
insomma, non sempre fanno la qualità. 
Anzi. E sarebbe molto bello se, per il 
prossimo futuro, la “valorizzazione” 
di dati quantitativi, come le “alzate 
di sipario” o simili, non penalizzasse 
la necessaria, furiosa iconoclastia di 
tanto teatro, emergente o emerso. 
Oggi, purtroppo, i giovani artisti non 
si presentano parlando di poetiche ma 
in quanto “under 35”: il teatro italiano 
ha talmente introiettato i parametri 
ministeriali, regionali o comunali che 
le proposte si declinano in base alla 
categoria di appartenenza. E la poesia, 
l’arte, la rivolta? E la follia? Rientra la 
follia nelle griglie ministeriali?
“Mah”, risponderebbe con un sorriso 
sornione un maestro come Giuliano 
Scabia. È un gigante del nostro teatro, 

La chiave espressiva e la cifra stilistica 
che hanno alimentato la vita di Luca 
Ronconi e la sua azione artistica sono 
state una profonda introspezione unita 
a una grande energia dissacratrice 
della retorica teatrale dell’Italia del 
dopoguerra. La sua forza era quella 
di non ripetersi mai, con una curiosità 
infinita, in un’infinita sperimentazione. 
Il risultato è un teatro raffinato e 
cerebrale, estetizzante e viscerale, 
colto e popolare, nel senso vero della 
tradizione, un unicum raro e irripetibile 
che non lo avvicina a nessuna delle 
figure dei registi, anche di talento, del 
secondo Novecento europeo. 
Massimo Luconi in questo volume 
ripercorre le tappe della storia artistica 
e umana di Luca Ronconi, e ne 
ripropone le parole e le immagini in 
un percorso immerso nella storia del 
teatro.

e sa bene che il futuro passa per le 
piccole cose, per le conquiste minimali 
di ogni giorno, per le scoperte inattese 
che illuminano strade sconnesse. 
Allora come sarà il futuro? Il teatro, si 
sa, è arte dell’assoluto presente, del 
famoso e retorico “qui e ora”. Semmai 
guarda al passato, con struggimento 
o meno. E nei confronti del futuro non 
nasconde un certo compìto imbarazzo. 
I greci, ai loro tempi, risolvevano con 
gli indovini: Tiresia e Cassandra erano 
là apposta, a predire quel che sarebbe 
successo. Ma pochi li ascoltavano, 
mostrando un disinteressamento, una 
ottusità, o la famosa hybris che veniva 
sistematicamente punita. Chi non si 
preoccupava del futuro, di solito, finiva 
tragicamente. Perché il futuro è una 
bestiolina strana, difficile da agguantare. 
Ma che non dovremmo trascurare. 
Soprattutto la politica, che del futuro 
dovrebbe fare il proprio orizzonte. 
Invece viene da chiedersi come saranno 
le cose da qui a dieci anni: ma pochi 
provano a rispondere. 
Che teatro lasceremo ai nostri figli? 
Per noi vecchi “materialisti”, che alla 
distopia ci ostiniamo a preferire l’utopia, 
pensare il futuro significa mettere 
in pratica azioni, volgere in pratica 
quotidiana la prospettiva del riformismo.
Fortunatamente, registriamo azioni, 
reazioni, fughe, percorsi alternativi: in 
Italia fiorisce il “teatro sociale d’arte”, 
ossia tutte quelle esperienze di grande 
creatività che nascono in contesti di 
disagio sociale, con esiti però di alta 
qualità artistica. Il carcere, l’ospedale, 
la malattia mentale, l’handicap fisico, 
l’immigrazione, sono tutti ambienti 
in cui fiorisce il teatro, in maniere 
inaspettate e potenti. E forse in questi 
territori, lontani dalla Politica e dal 
governo ma vicini alla Polis e alla 
gente, il teatro guarda tanto al futuro, 
immaginando anche modelli creativi 
– registici, drammaturgici, attorali, 
spettatoriali – nuovi e diversi. Ambienti, 
insomma, dove l’idea di teatro è ancora 
paradigma di una visione inclusiva di 
società e di lotta contro ogni genere 
di discriminazione. Dove il teatro, la 
musica, il cinema, la letteratura, l’arte 
in generale, sono in controtendenza 
rispetto a un Paese che sta esprimendo 
una politica aggressiva, razzista, chiusa.
Ma ci sono artisti, registi, attori e attrici, 
che resistono e agiscono, che indicano 
strade nuove, che schiudono possibilità, 
che invitano a cammini e confronti. 
Inutile fare i nomi: per fortuna sono 
tanti. C’è un mondo fuori dal Palazzo 
della Politica. È curioso: il partito di 
maggioranza al governo è nato da un ex 
attore comico, Beppe Grillo, uno che la 
sa lunga in fatto di palcoscenico.

Andrea Porcheddu

Biblioteca teatrale

Addio a Vincino 
il fumettista 
satirico
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prende un corpo e ne fa un’immagine, 
il teatro prende un’immagine e 
ne fa un corpo. Non tutto il teatro, 
evidentemente, e tuttavia non si può 
negare che in certi spettacoli del 
panorama attuale la presenza dell’attore 
sia difficilmente distinguibile da quella 
dei suoi partner inanimati. Capita che 
la presenza dell’attore sia percepita – e 
addirittura vissuta – con fastidio, un 
disturbo in quell’altrimenti perfetto set 
cinematografico dal vivo. Performance 
cosiddette, installazioni e simili, sono 
spesso spettacoli suggestivi, dotati di 
una notevole efficacia anche emotiva. 
Belli. Ma sono spettacoli del XXI secolo, 
in continuità con il teatro del XX secolo. 
Per nostalgia, però, il mio cuore batte 
con spettacoli che siano ancora teatro 
del Novecento: spettacoli del corpo 
– di tutto il corpo – e non del corpo-
immagine. Nel XXI secolo, a dispetto del 
calendario.

Franco Ruffini

*per gentile concessione di Ruffini, storico del teatro
(testo tratto da Guerra e pace, in Id., L’arca di Noè 
e altre storie di teatro, a c. di Valentina Venturini, 
Napoli, Editoriale Scientifica, 2014, pp. 133-134).




