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TRENTO OLTRE 2010/2011

Una stagione di teatro nuovo, divertente, di altissima qualità: ecco TrentOOltre, la rassegna al Teatro Cuminetti organizzata dal Centro Servizi Culturali Santa Chiara e da Portland – Nuovi Orizzonti Teatrali (ex Associazione Teatri Possibili Trento).

Il 2010/2011 si presenta più interessante che mai, mescolando titoli classici (Le notti bianche di Dostoevskij, Lo Zoo di Vetro di Tennessee Williams, Frankenstein di Shelley) con un estratto della migliore drammaturgia europea (La guerra di Klamm di Kai Hensel, il venditore di sigari di Amos Kamil) per arrivare alla nuova drammaturgia italiana di Renato Sarti delle compagnie Macelleria Ettore, Balletto Civile, Carrozzeria Orfeo.

Anno dopo anno TrentOOltre si conferma come il contenitore privilegiato di spettacoli di grande innovazione che offrirà al pubblico trentino più di uno spunto di riflessione sia per le tematiche civili che tocca e sia per la grande bravura degli interpreti selezionati. Il prezzo vantaggioso dei biglietti garantisce l’accessibilità anche ad un pubblico giovane tra cui numerosi studenti universitari e delle scuole superiori della Provincia.

Per ulteriori informazioni e per prenotazioni

Portland. Via Papiria, 8 -  38122 Trento dal lunedì al venerdì dalle 15.00 alle 19.30 Tel/Fax 0461/924470 – info@teatroportland.it – www.teatroportland.it
I TITOLI IN STAGIONE

21 ottobre 2010

Compagnia Teatri Possibili (Milano)

NOTTI BIANCHE

di F. Dostoevskij

Progetto e regia di Corrado d'Elia

Dalle pagine immortali del grande scrittore russo, uno spettacolo intenso, poetico, dedicato a chi è ancora capace di sognare.

“Il sognatore, se serve una definizione precisa, non è un uomo ma, sapete, una specie di  essere neutro. Si stabilisce prevalentemente in un angolino inaccessibile, come se volesse nascondersi perfino dalla luce del giorno, e ogni volta che si addentra nel suo angolino, vi aderisce come la chiocciola al guscio, e diventa simile a quell'animale divertente chiamato tartaruga, che è nello stesso tempo un animale e una casa”.

Testo magico che ripercorre molti temi fondamentali dell'opera di Dostoevskij.

Un impiegato, un "sognatore", incontra una donna durante una delle sue passeggiate notturne. Nasten'ka  vive quella che appare come la fine di un amore disperato. Apre il suo cuore all'uomo che incontra in un dialogo che dura quattro notti, durante le quali gradualmente appare il sogno di una vita insieme per i due che, incontratisi casualmente, sembrano "riconoscersi".

“Era una notte incantevole, una di quelle notti che ci sono solo se si è giovani. Il cielo era stellato, sfavillante, tanto che, dopo averlo contemplato, ci si chiedeva involontariamente se sotto un cielo così potessero vivere uomini irascibili ed irosi. ..”

Il sogno si spegne improvvisamente  con il ritorno,  nella vita della donna, del suo amante; e l'impiegato si ritrova nuovamente solo e "sognatore", isolato in una vita avulsa dalla realtà.

“Che il tuo cielo sia sereno, che il tuo sorriso sia luminoso e calmo! Sii benedetta per quell'attimo di beatitudine e di felicità che hai donato a un altro cuore, solo, riconoscente!”

Dio mio! Un minuto intero di beatitudine! E' forse poco per colmare tutta la vita di un uomo?

17 novembre 2010

Progetto U.R.T. – Compagnia Jurij Ferrini (Alessandria)

LO ZOO DI VETRO

di Tennessee Williams

Ideazione scenica e regia di Jurij Ferrini

Con Jurij Ferrini, Alessandra Fabretti, Aurora Peres

Lo zoo di vetro è rappresentato per gentile concessione de la University of the South, Sewanee, Tennesse

LO ZOO DI VETRO è una splendida commedia con sfumature commoventi e tenere. 

E’ la storia di una piccola famiglia americana che alla fine degli anni ’20, in piena recessione economica, si ritrova in grosse difficoltà dopo che il marito di Amanda, nonché padre di due ragazzi, Tom e Laura, decide di andarsene e far perdere le sue tracce.

L’intero arco della vicenda viene narrato dallo stesso Tom, ormai uomo, che ha realizzato il sogno di imbarcarsi nella marina mercantile senza di fatto riuscire ad emanciparsi dal suo passato e in particolare dal ricordo di sua sorella, Laura, resa claudicante da una malattia che ne caratterizza anche l’animo fragile e che la chiude nel suo mondo immaginario fatto di animaletti di cristallo, lo ZOO DI VETRO appunto, creatura cristallina e profondamente emotiva, incerta nel suo equilibrio, il personaggio che incarna la struttura stessa della sua famiglia (anomala?), nel senso che se una famiglia classica fosse un tavolino a quattro gambe, questa ne ha una rotta. E sul piano malfermo di questo tavolo Laura poggia l’intero universo del suo mondo immaginario, le figure di vetro che hanno sostituito le persone reali, con le quali non riesce ad avere un rapporto. Quando alla fine Jim, un amico del fratello, di cui Laura era innamorata fin dal liceo, viene a far visita alla famiglia, lei tenta di vincere con ogni forza la sua ritrosìa, si appoggerà a questo bel giovane, al sogno di diventarne la fidanzata e lo ZOO DI VETRO crollerà rovinosamente infrangendosi e spezzando il fragile equilibrio su cui poggiava l’intera famiglia.

Dalle note di regia di Jurij Ferrini:

“Ribaltando il piano narrativo che lo stesso Williams suggerisce nelle indicazioni per la scenografia ho immaginato di narrare questa vicenda in uno spazio scenico evocativo che rappresenta astrattamente il ponte di una nave, un luogo che  durante l’azione degli attori si modifica come avviene nei sogni ed è circo, anfiteatro, casa e di volta in volta ciò che serve all’immaginazione degli spettatori e ne stimola la fantasia. 

Una nave che si allontana da un porto. Un marinaio che non ha una casa, una famiglia. Un uomo che sceglie il mare. La famiglia e il mare. La casa e il viaggio. Un rapporto fra due forze contrapposte che in ognuno di noi coesistono.

Il teatro di Williams è intramontabile come ogni classico. Le sue storie si possono ascoltare, vedere o leggere più e più volte e ad ogni passaggio si noteranno sfumature e significati che non si erano colti in precedenza. 

Se questa storia così nitida e appassionante necessita proprio di una chiave di lettura, essa consiste a mio avviso “solo” nel poter contare su un gruppo di attori “di vetro”; ecco l’unica chiave che mi sento di inserire nel pentagramma di questo spartito composto da una mano così sensibile e sapiente. Scegliere gli attori giusti. Gli attori “di vetro” sono attori capaci di far vibrare i loro corpi di emozioni sottili e di renderle visibili in modo inequivocabile al pubblico, pur mantenendo la complessità dell’animo umano.”

2 dicembre 2010

Balletto Civile / Fondazione Teatro Due

in collaborazione con CSS Teatro stabile di innovazione del FVG

e con il sostegno di OperaEstate Festival Veneto / Vortice - Teatro Fondamenta Nuove / Centro Culturale Dialma Ruggiero (La Spezia)

COL SOLE IN FRONTE

ideazione, drammaturgia e scene Maurizio Camilli

scrittura fisica e messa in scena Michela Lucenti

in scena Maurizio Camilli e Ambra Chiarello

disegno luci Stefano Mazzanti

tecnicismi Francesco Traverso

Spettacolo vincitore del Premio della Critica ANCT 2010

 WORKSHOP DI TEATROFISICO tenuto da MAURIZIO CAMILLI nei giorni 3, 4 e 5 dicembre. Vedi nota (*).

“Io mi chiedo se proprio quei figli che noi siamo tentati di definire come mostri non siano invece i figli più logici, più sinceri, più coerenti al sistema 

di cui noi stessi siamo protagonisti.” David Maria Turoldo riguardo al delitto Pietro Maso

Un giovane rampollo di una famiglia della borghesia industriale veneta si ritrova orfano di padre, morto in un incidente all'interno della  loro fabbrica in circostanze misteriose.

Vive con una giovane badante mulatta, una figura silenziosa e ambigua sempre presente  nella sua bella casa chic, rassettando e sistemando l'arredamento e il rampollo.

La madre ancora vivente rappresenta un ostacolo al raggiungimento del suo fine ultimo: una vita agiata senza nessuno che gli rompa le palle.

Attraverso una drammaturgia frammentaria ripercorre una serie di momenti vissuti nel suo passato, alternando ricordi che rievocano soprattutto l'ambiente all'interno del quale si è trovato a crescere il ragazzo, con momenti di “cabaret” caratterizzati da un rapporto molto frontale e divertito con il pubblico. 

Ne emerge una figura simpatica e guascona, uno che alla fine affronta la vita con grande sfrontatezza e senso di impunibilità e proprio per questo arriverà a compiere un atto efferato che grazie ad un'azione danzata lascia però aperta la possibilità di interpretare chi sia veramente il destinatario della sua violenza.

Dalle note di regia:

Nuovi mostri corredati di tutte le giustificazioni. 

Ma senza attenuanti di bipolarismi e schizofrenie.

Una semplice propensione al male, istintiva e ambientale

Collocare il tutto in uno scenario familiare, molto benestante, 

apparentemente normale. 

Il contesto appunto. In Veneto si dice che quando 

non hai voglia di far niente, c'hai miseria.

Non quella miseria lì. Il benessere è più o meno diffuso e 

ormai non è più una questione di soldi.

Ora si cercano scorciatoie per arrivare il prima possibile 

al maggiore risultato con il minimo sforzo, e con qualsiasi mezzo.

Mancanza di poesia. E la violenza si diffonde, visibilmente, c'abbiamo fatto 

l'abitudine, dall'oratorio alla fabbrica, ed è  divertente,

per questo viene facilmente tollerata e condonata.

Dunque: una parete metallica, uno spazio instabile, vivo e in cambiamento. 

Una famiglia che lotta per lo sterile impero dell'alluminio.

Basta un colpo, tutto finisce.

E come nei vecchi film una soave canzoncina accompagna la fuga.

Semplicemente uno stato di cose, il comportamento e le azioni che ne 

condizioneranno il destino. 

Come se il limite in verità fosse molto più chiaro, nitido e visibile.

E' un rampollo simpatico e violento.

E c'è il rischio che alla fine vi piaccia.

.... abbiamo lavorato come se il nostro protagonista fosse non solo figlio di

quel nord est aspro e violento ma figlio dello stesso ferro, della ruggine,

del freddo che entra nelle ossa e non se ne va più.

....il cuore non riceve, non riceve ma questo uomo è bellissimo, bellissimo per niente.

Pensieri liberi del regista:

Del delitto Maso, a distanza di quasi vent'anni, si sa quasi tutto.

Forse qualcuno lo ricorda solo vagamente. Meglio così.

Anch'io c'ho immagini e sensazioni che si confondono nella memoria.

In tutto questo tempo lui ha cercato profondamente un pentimento, dal carcere scriveva poesie per Famiglia Cristiana e ora che è uscito spera di costruirsi una nuova vita. Personalmente la sua vicenda umana non mi interessa, non voglio provare a capire perché ha fatto quello che ha fatto. 

Mi interessa di più la frase struggente e dolorosa con cui Padre Turoldo commentò l'accaduto.

E inventarmi di sana pianta una situazione di finzione, che tanto so benissimo che per quanta fantasia ci metta la realtà prima o poi mi supererà terribilmente.

Ero spaventato all'idea di scrivere questo spettacolo. 

Forse perché anch'io una volta ho immaginato che avrei potuto uccidere i miei genitori.

Con quel pensiero adolescenziale per la prima volta ho perso la mia innocenza e mi sono misurato direttamente con la durezza della natura umana.

A riguardo ho sempre pensato di essere in buona compagnia, e sempre a riguardo c'è un bel saggio dello psichiatra Simon Robert che tanto per essere chiari si intitola “I buoni lo sognano i cattivi lo fanno”.

Non è per questo però una storia autobiografica, mio padre non è morto per colpa mia e mia madre non la voglio certo ammazzare. Quando le parlavo di questo progetto mi telefonava appena parlavano di un libro che trattava di parricidi e matricidi. 

O era totalmente incosciente o forse era più terrorizzata di me e aiutandomi sperava che il tutto non andasse a finir comunque male.

Rifiuto l'idea di costruire un situazione stereotipata tipo infanzia violenta e genitori stupratori.

Ma collocare il tutto in uno scenario familiare, benestante, non eccessivamente violento, apparentemente normale. Una situazione dalla quale non trarre verità e conclusioni. 

Dove ad un certo punto si verifica un episodio, uno solo, si perde il controllo, e si finisce in un'entropia in assenza di morale.

La solitudine e la desolazione come nelle fotografie di Erwin Olaf.

Sicuramente per compiere un atto del genere, uccidere, ci dev'essere almeno una semplice propensione al male che travalica però le logiche comportamentali, più istintiva e ambientale.

Il contesto appunto. Mi interessa posizionare tutto in Veneto. 

Non che il Veneto sia molto più violento delle altre regioni d'Italia, lo è solo un po' di più.

Per la statistica, comunque variabile, è il Piemonte la regione in cui si verificano le maggiori stragi familiari.

A volte capita che c'hai una sorta di leggera alterazione, una febbre leggera che non ti fa fare un cazzo.

In Veneto la chiamano miseria. Ma non è come la “Malora” di Fenoglio o la “Roba” di Verga, ma una sua declinazione. 

Sono finiti gli anni dove il sordo lavoro della cultura contadina serviva a combattere la fame, la “pelagra”, e la fatica di un duro destino in questo mondo. 

Esistono altre strade per raggiungere i propri obiettivi, sofisticate, furbe, elitarie che viaggiano sui canali invisibili e impalpabili dell'economia e dell'alta finanza. 

Altre invece sono alla luce del sole, a portata di mano, evidenti, frontali e popolari. 

Agli ignoranti non resta che la morte con la responsabilità delle proprie mani.

Non voglio alimentare una visione del mondo cupa e cinica, con scenari neomedioevali senza scampo e suggerire allora un alibi per intorpidirsi e arrendersi di fronte all'ineluttabilità del demonio/male che cova in ognuno di noi.

No, vorrei piuttosto indagare sulla responsabilità individuale insita nell'essere umano, della frazione di tempo appena prima di un terribile atto che cambia per sempre il destino, dove si decide se è si oppure è no, il libero arbitrio di fronte alle scelte come unico via di crescita e consapevolezza.

(*) Workshop di teatro collegato allo spettacolo

3, 4 e 5 dicembre

(venerdì 3 dalle 20.00 alle 23.00, sabato 4 dalle 10.00 alle 19.00 con un'ora di pausa pranzo e domenica 5 marzo dalle 10.00 alle 16.00 con un'ora di pausa pranzo, per un totale di 16 ore di lavoro intensivo.)


IL CORPO INNOCENTE

 "Imparare per propria esperienza l'arte del teatro"

Laboratorio di teatrofisico diretto da Maurizio Camilli/Balletto Civile

"Dicono che non c'è niente di nuovo sotto il sole.

In realtà non c'è niente di vecchio sotto il sole. Solo gli occhi diventano vecchi,abituati alle cose..(Rajneesch)"

Nei percorsi del nostro teatro, dalla pedagogia al montaggio di spettacoli, la  necessità di concentrarsi sul momento presente ci spinge a partire sempre dall'elemento più semplice, la presenza, per sviluppare un lucido pensiero di ciò che ci accade e scegliamo di far accadere e sorprendersi di ciò come personaggi di consumate opere teatrali o inediti perfomer.

Il corpo liberato dai limiti abituali di posture scorrette, riscopre la possibilità e la forza di esprimersi e relazionarsi allo spazio e agli altri diventando di fatto veicolo della nostra arte e delle nostre possibilità  comunicative.

Rendere consapevole il nostro corpo, scoprire il proprio equilibrio, un nuovo peso specifico, e accedere direttamente alle sorgenti della nostra creatività  verso il linguaggio di un teatro fisico autentico, come atto e strumento al tempo stesso.

Si ha così la possibilità di sviluppare attraverso l'esperienza fisica, individuale e collettiva, un pensiero creativo aperto e divergente dove ogni singola idea si estende agli altri in forme e direzioni diverse come ramificazioni di un albero, dilatando il corpo e la sua presenza allo spazio circostante

Corpo e voce dunque assolutamente presenti alla ricerca di un linguaggio teatrale, che insieme ad uno sguardo nuovo e lucido ed una generosità e coraggio frontali, con se stessi e gli altri, determina il segno e il senso dell'esperienza pedagogica proposta.

13 gennaio 2011

MACELLERIA ETTORE_ teatro al kg e Spazio OFF Trento Spettacoli (Milano/Trento)

STANZA DI ORLANDO

Da Virginia Woolf

Regia e drammaturgia di Carmen Giordano

Con Maura Pettorruso

installazione Maria Paola Di Francesco

STANZA di ORLANDO è un abito - installazione e una riflessione contemporanea su Orlando e Una stanza tutta per sé di Virginia Woolf. Una performance che coniuga video, azione e parola. 

In Orlando la Woolf percorre quattro secoli di storia, in cui si muove un ambiguo e affascinante protagonista, che cambia sesso grazie a un lungo sonno. Lo conosciamo ragazzo intelligente e lo ritroviamo donna sospinta dall’aria del suo tempo. E’ una biografia fantastica. In un susseguirsi d’immagini, paesaggi, spazi sconfinati o claustrofobici, riconosciamo lo scorrere del tempo e il cambiamento di moda, costume e società. In uno spazio fisico e mentale Orlando riflette sulla vita, l’amore e l’arte. È un personaggio contemporaneo: una donna che vive il tempo e le sue contraddizioni, attraverso il corpo e gli abiti che indossa. 

L’abito è il lasciapassare per il mondo esterno: amore, lavoro, ambiente, persone. L’abito agisce sull’anima e la cambia: si può essere molti, restando sempre se stessa. Orlando indaga lo scarto e la complementarietà tra maschile e femminile attraverso gli abiti, la vita e i sogni. E’ una donna che si annoia con le donne, è una uoma. Sbaglia l’ora, ma non il posto. È piena di ricordi, ma ci beve sopra. Orlando è eccentrica. Gioca con gli stereotipi, li incarna, li rovescia e ride. E’ una donna con le palle.  

Orlando sa che uomo e donna non possono essere uguali, se non nell’arte. L’artista è androgino. Il suo ruolo è universale e il suo spazio è quella Stanza tutta per sé in cui esprimere una personalità molteplice. Orlando è ognuno di noi frammentato, sospeso, incompleto e tormentato dalla ricerca di pezzi di sé che, come schegge impazzite, sono sparsi per il mondo e tra le persone che incontriamo. 

E’ un viaggio alla scoperta della propria completa e complessa identità. Un’indagine sul trasformismo emotivo, sessuale e sociale. Che rivendica la necessità di uno spazio androgino, cui affidare quei 285 pezzetti di sé sparsi per il mondo e farli finalmente incontrare. L’installazione parte dall’assunto che il vestito agisce sull’anima come le epoche, il clima e il sesso. Elementi solidi disposti nella stanza e nella testa di Orlando si compongono in un abito.

Maura Pettorruso è interprete di un lavoro in bilico tra il maschile e il femminile. Un viaggio alla ricerca di un pieno, intero, androgino essere. Alla scoperta di sé, nelle debolezze e nel fascino dell’altro.

Alcune notizie sulla compagnia:

Il gruppo nasce nel 2007 come collettivo artistico, da un progetto di Carmen Giordano che ne cura regia e drammaturgia. Maura Pettorruso, Paolo Maria Pilosio e Cristina Cavalli sono interpreti attivi del progetto. Le scenografie, i costumi e i set video sono ideati e realizzati da Maria Paola Di Francesco. L’organizzazione è curata da Nadia Fauzia. 

È un collettivo di ricerca e pratica teatrale. La drammaturgia è il fulcro della ricerca. Il montaggio è lo strumento per elaborare i pezzi di una storia che ci sfugge o non c’è. La scenografia è un posto e uno spazio mentale. Un luogo poetico. L’attore è un performer. Costretto al confronto con linguaggi differenti. Libero di trasgredire regole, per crearne di nuove.

La narrazione procede per accumulazione d’immagini. La regia si articola in visione, smembramento e composizione delle immagini. La regia coincide con il montaggio. Il montaggio definitivo è affidato allo spettatore.

La ricerca si nutre del confronto con i maestri. Cechov, Dostoevskij, Nekrosius, Quentin Tarantino, Nina Hagen. Quelli che ognuno di noi ha ascoltato almeno una volta. E almeno una volta, ha desiderato tradire.

27 gennaio 2011

LITTA_produzioni (Milano)

IL VENDITORE DI SIGARI

di Amos Kamil

regia: Alberto Oliva

Traduzione di Flavia Tolnay con la collaborazione di Alberto Oliva

con Gaetano Callegaro, Francesco Paolo Cosenza

“Il sigaro intorpidisce i dispiaceri e riempie le ore solitarie con milioni di deliziose immagini.”

“Se non sa nulla sul Giudaismo, lei è predefinito dalle leggi razziali dei Nazisti.  Difatti, l’unica cosa che la fa essere un Ebreo è la legge nazista e per quel privilegio io non ho bisogno di andare fino in Palestina. Io rimango qui”. (Estratti dal testo dello spettacolo)

Dopo aver fatto il tutto esaurito la scorsa stagione e aver riscosso grande attenzione da parte della critica arriva a Trento Il venditore di sigari di Amos Kamil per la regia di Alberto Oliva.

Nella Germania appena uscita dalla guerra, due uomini soli si incontrano tutte le mattine alle sei e trenta in un negozio di tabacchi. Uno ne è il proprietario, l’altro è un professore ebreo. Entrambi si portano dietro un segreto e alcuni frammenti della Storia, che ha appena sconvolto e quasi annientato un popolo presente in tutto il mondo con diverse nazionalità ma un’unica fede. Questo li chiama ad assumersi la responsabilità della loro appartenenza e a definire la loro posizione.

Attraverso un dialogo serrato e di forte tensione, in cui si rinfacciano reciproche colpe e recriminano sui torti subiti, i due protagonisti arriveranno a scoprire chi sono veramente e quanto gli avvenimenti storici hanno condizionato la loro vita. La partita si gioca su un piano in cui è impossibile giudicare, in bilico tra la vita e la morte, la devastazione della guerra e le ipocrisie della ricostruzione. 

Come la Storia ha segnato chi si sentiva non solo ebreo, ma anche cittadino dell’Europa? Un Ebreo ha il diritto di sentirsi anche Tedesco? 

É il dilemma dell’appartenenza, dell’etichetta, che ognuno si porta dietro da quando nasce e alla quale è costretto ad aderire o a ribellarsi, ma non può restare indifferente. 

“Affrontare questo testo, da non ebreo, - dice il regista Alberto Oliva - è per me l’occasione di indagare sulla difficoltà universale di scegliere se rimanere nascosti a combattere il nemico da dentro, o partire, abbandonando le proprie radici per combattere il nemico da lontano, ma a viso aperto. 

Penso a uno spettacolo che, partendo dalla questione ebraica, sappia trascenderla e arrivare a parlare di tutti, perché tutti prima o poi siamo chiamati a fare i conti con la nostra identità e a scegliere i tempi e i modi della nostra partecipazione sociale, oggi più necessaria che mai.”

ESTRATTI DA RASSEGNA STAMPA:

“(…) il sentimento che si staglia netto in questa messa in scena, curata con attenzione dal giovane Alberto Oliva, è quello dell’impossibilità di riuscire a vivere per chi è sopravvissuto qualunque sia stata la sua storia. Con bravura e intelligenza Francesco Paolo Cosenza affronta il suo Gruber dandogli toni di segreta sofferenza per un indicibile che deve essere detto. Di fronte a lui il Doktor di Gaetano Callegaro che sceglie nella politica il futuro. (…)”

Magda Poli, Corriere della Sera, 19/05/2010

“Non capita spesso, sulle scene italiane, di vedere uno spettacolo incentrato unicamente su sottili questioni di scelte morali. Se poi queste scelte morali riguardano un tema cruciale, ma lontano nel tempo, come quello della possibilità di scampare alla Shoah nella Germania nazista, allora l'argomento sembra farsi in qualche modo ancora più astratto. Ma siamo sicuri che gli interrogativi proposti dall'israeliano Amos Kamil, autore del testo allestito al Teatro Litta di Milano, riguardi solo quel periodo e quegli avvenimenti? Siamo sicuri che il problema sollevato, della sopravvivenza a ogni costo, non abbia in sé valenze assai più universali e attuali?

Il regista Alberto Oliva è bravo a mantenere l'azione sul filo di un giudizio sospeso, impossibile da pronunciare. Gli attori, Gaetano Callegaro e Francesco Paolo Cosenza, scavano con una sorta di ferocia trattenuta nell'inquieta interiorità dei loro personaggi.”

Renato Palazzi, delteatro.it, 20/05/2010

“Da non perdere perchè affronta con ritmo serrato, senza mai un attimo di noia, temi fondamentali. (…). Sala piena, lunghi applausi da un pubblico giovane e in maggioranza non ebraico: il tema tocca corde universali in una realtà, come quella odierna, in cui la definizione identitaria è così problematica e il confine tra Bene e Male così labile. ”. 

Viviana Kasam, Moked, 17/05/2010

Alcune note sui protagonisti:

AMOS KAMIL - Nato in Israele e cresciuto a New York. Dal 1986 scrive e recita per il teatro e il cinema. E’ stato insignito della laurea in sceneggiatura dall’American Film Institute da cui ha ricevuto il Premio Levinson per la Sceneggiatura di “Wild men” e il premio della Fondazione Martin Ritt per “Helicopter”. Kamil è stato inoltre premiato dell’Hans Habe Awards, un premio internazionale che è un riconoscimento per gli scrittori che costruiscono ponti di relazione fra popoli. Tra i riconoscimenti ufficiali anche: Panavision’s New Filmaker, il Premio Albee e il premio Piligrim Project che promuovono drammaturgie di valore morale.

Kamil ha recentemente prodotto “Kosovo: searching for the rainbow”: un documentario sul ritorno di tre Albanesi nella loro rivendicata patria in Kosovo.

ALBERTO OLIVA - Laureato in Scienze dei Beni Culturali, si forma come regista alla Civica Scuola d’Arte Drammatica “Paolo Grassi” di Milano, ha studiato con Kuniaki Ida, Maria Consagra, Gabriele Amadori, Serena Sinigaglia, Renata Molinari, Carlo Boso, JeanClaude Penchenat e ha lavorato come assistente alla regia con Massimo Navone, Antonio Syxty, Carmelo Rifici, Annig Raimondi e Corrado d’Elia.

10 febbraio 2011

Koreja-Teatro Stabile d’Innovazione (Lecce)

DOCTOR FRANKENSTEIN

liberamente tratto dal “Frankenstein” di M. Shelley

regia Salvatore Tramacere e Fabrizio Pugliese

progetto Fabrizio Pugliese

testo Francesco Niccolini

con Fabrizio Pugliese e Fabrizio Saccomanno

scene Iole Cilento

disegno luci Lucio Diana

Premio MIGLIOR ATTORE a Fabrizio Pugliese - Fadjr Theatre Festival di Tehran

Frankenstein è un mito multiforme, capace di influenzare il cinema come la letteratura, le

comunicazioni di massa, la medicina, capace di generare domande mai sopite, anzi, rese quanto mai importanti in un mondo in cui la scienza è sempre sul punto di mettere a rischio l'equilibrio del pianeta. Domande che hanno a che fare con l'idea di limite, di controllo, di insaziabilità, e di onnipotenza.

A quasi due secoli da quando Mary Shelley scrive e pubblica il suo capolavoro, questo Doctor Frankenstein non finge che il tempo non sia passato: lo scienziato aggiorna i suoi strumenti e le sue conquiste, moltiplica gli esperimenti e le creature, così come le possibilità di raffinare i suoi risultati, in balia dell'illusione di poter superare ogni limite alla propria libertà di ricerca e di conquista. Purtroppo, i figli che mette al mondo dimostreranno la follia della sua onnipotenza: crea esseri sempre più evoluti ma imperfetti che lui stesso vorrebbe eliminare, se non fosse attraversato dal turbamento di un padre che – nonostante tutto – ama le sue creature deformi.

È quello che accade in particolare con l'ultima sua creatura, sofisticatissima, eppure ancora troppo lontana dall'essere umano che lui ha in mente. Lo scontro è violentissimo. I desideri della creatura non possono essere soddisfatti perché la sua nascita è avvenuta oltre natura.

Lo spettacolo è duro, ma al tempo stesso è comico fino alla stupidità, sia quella delle macchine che quella degli umani; nella consapevolezza che non solo il grande scienziato, ma ogni attore della vita, un giorno ha messo al mondo una creatura venuta male e non ha saputo amarla come avrebbe potuto.

3 marzo 2011

Carrozzeria Orfeo / Centro RAT-Teatro dell’Acquario (Brescia)

in collaborazione con Questa Nave

SUL CONFINE

drammaturgia Gabriele Di Luca

interpreti e regia Gabriele Di Luca, Massimiliano Setti, Alessandro Tedeschi

musiche originali Massimiliano Setti

luci Diego Sacchi

Spettacolo vincitore della 5a edizione del Premio Tuttoteatro.com “Dante Cappelletti”

Tre uomini raccontano la storia di una guerra: la guerra per antonomasia, la guerra che si gioca sempre al limite, la guerra non importa “di chi contro chi”. Sono soldati e il loro destino è profondamente legato all’immagine di un fiume che scorre in mezzo al deserto e trascina con sé gli orrori della morte e i segreti dell’esercito.

Il confine è conflagrare di vita e morte, guerra e normalità, finzione e verità. Così la trincea immaginaria si staglia a dividere un presente surreale da un passato fatto di ricordi che prende consistenza e si fa concretezza nelle menti degli uomini-soldati sdoppiando i piani temporali, fondendoli, intrecciandoli. 

Il buio è come un blocco di marmo nero ambiguo e duale e il rapporto luce-oscurità nell'assenza e presenza l'una nell'altra creano il muro invisibile, soglia e limite di ogni scelta umana. 

Sono “sul confine”: luogo di scelta e di passaggio che separa vita e morte, verità e menzogna, ricordi da espiare, sofferenza e lampi di confidenza umana. Che cos'è un uomo se non un lampo di luce in una notte scura?

SUL CONFINE – RASSEGNA STAMPA

Per fortuna ci sono opere come queste, che danno (…) un senso all'andare a teatro. (…) Coinvolgono fino quasi a dare i brividi, riflettono il nostro oggi e aprono squarci sinistri sul futuro. Non a caso vengono da una generazione trentenne che già padroneggia tecniche artistiche e fisiche, anche se nel loro caso queste non si fermano ad un uso, come spesso capita, tanto «perfetto» da risultare totalmente freddo e sterile. (…) Con la loro prestanza atletica, Gabriele Di Luca (anche autore della drammaturgia), Massimiliano Setti (autore delle musiche) e Alessandro Tedeschi, conducono davvero come un gioco quei ricordi e quelle «avventure», sfondando spesso senza soluzione verso il mondo dei sogni o dell'al di là. E la loro energia «spensierata», rende tanto più tragico il loro racconto, quasi fossero sprofondati nel fondo di una trappola di cui è difficile se non impossibile rendersi conto, in una continua altalena di ruolo tra carnefici e vittime del meccanismo bellico, prima ancora che della violenza o dei campi minati. Il tutto vissuto scenicamente con strumenti semplici ed efficaci, come le lucine che moltiplicano e amplificano i movimenti.

Gianfranco Capitta, Il Manifesto

(…) Un affiatamento che li ha resi forti sul piano fisico - ciò che qualcuno chiama drammaturgia del movimento - ma anche nell'inventare delle storie, attorno alle quali i loro spettacoli si costruiscono per fasi successive, come piante che sviluppandosi acquistano foglie e fiori. (…) Elaborato sopra una rete di segreti – militari, civili, medici – lascia solo scorgere, tra i lampi delle torce elettriche, il fondo di una verità su cui ancora insiste un cono d'ombra. Le conseguenze dell'uso dell'uranio impoverito nelle forniture belliche, la scia di patologie e di morte lasciata tra i soldati impiegati in operazioni di peace-keeping, soprattutto nei Balcani – è nei 50 minuti di “Sul confine” il terreno su cui corpi in movimento, sciabolate di luce, brevi e ruvidi dialoghi, vanno a comporre il mosaico di una vicenda che giace sepolta nelle cartelle cliniche e nei referti dell'Esercito Italiano. E che sul palcoscenico diventa rievocazione di un amico scomparso, di un commilitone perso, e fibrillazione della memoria, paura, sospetto. (…) Ma un appuntamento del cartellone di Akropolis, li ha riportati a Udine, con la soddisfazione di un pubblico, che magari per una data sola, ha potuto riconoscerne l'intelligenza, il cuore. 

Roberto Canziani, Il Piccolo di Trieste

Tra narrazione, astrazione ed evocazione, sulla scena, colpi di luce delineano dialoghi, rapporti tra uomini in guerra (ma non solo anche uomini che la desiderano) che cercano il senso dei loro gesti compiuti contro altri esseri umani, perchè? Non sanno e forse non vogliono saperlo. Su tutto l’immagine di un fiume che scorre in mezzo al deserto e trascina con sé gli orrori della guerra, su tutto l'immagine di un tronco d'albero vivo e morto nel medesimo tempo così come la guerra rende l'uomo che accetta anche suo malgrado di farla. Spettacolo “sul confine” di un'intensità straziante che non concede però niente alla retorica e al facile sdegno.

Mario Bianchi, Eolo

Uno spettacolo di solido impianto che si snoda con sostenuto vigore (…) dove lo smarrimento accompagna i passi guardinghi degli ignoti protagonisti e il buio, squarciato in taglienti lame di terrore dalla luce delle loro torce, delinea lo spazio nudo di un deserto sepolto chissà dove. Deserto dell’anima più che del luogo, abbandonata da una memoria in cerca di se stessa, che si apre in brandelli di ricordi e consapevolezze sgomente di ideali traditi. Mentre l’immagine ricorrente di un albero dalle radici immerse nell’acqua si muta, nella fisicità espressiva degli interpreti, in stato simbolico di vita e di morte che dai suoi rami secchi si estende alla realtà degli uomini sulla scena. Soldati, a giudicare dai loro abiti, sconosciuti l’uno all’altro ma inaspettatamente accomunati dal ricordo di un fiume che attraversa il deserto e divide il mondo dalla guerra. E soprattutto esseri in preda alla paura (…) incalzati dal bisogno di comprendere circostanze e ragioni di un presente che appare impaniato nell’illogicità di un sogno. E che, scrutato attraverso un faticoso percorso all’indietro, si va aprendo in balenii di boscaglie e di esaltazioni guerresche destinate ad esser fiaccate dall’uso dell’uranio impoverito. Fino a disvelare alla coscienza una pericolosa situazione di confine, stretta tra l’orrore del passato e una proiezione di futura speranza.

Antonella Melilli, Hystrio

(…) A emergere dal buio del palcoscenico spoglio, una terra di nessuno desolata e cupa, sono frammenti di storie, episodi di ordinaria quotidianità in luoghi e tempi di guerra: giochi da ragazzi che si trasformano in tragedie, tragedie che come ombre lunghe investono e stravolgono la vita di chi vi è stato in qualche modo partecipe. (…) Quello che colpisce però nello spettacolo di Gabriele Di Luca, con Massimiliano Setti e Alessandro Tedeschi, è non solo l’attenzione a una problematica attuale le cui radici sono anche da ricercare in tanto disagio e precarietà giovanile (si sceglie di fare il soldato perché la società spesso non ti offre altro!), quanto una ben calibrata e studiata drammaturgia, servita poi con soluzioni sceniche, affidate alla fantasia dei tre interpreti, alla loro carica di entusiasmo e alla loro energia. (…) Poche parole, qualche dialogo, un paio di monologhi, ma tanta contagiosa azione scenica, quasi un rincorrersi di coreografie, assai ben supportate da giochi di luce (li firma Diego Sacchi, altro giovanissimo), quella che piove dall’alto come lame che sezionano i gesti e i movimenti e quella piccola tascabile che i nostri tengono nelle mani a sottolineare squarci di volti, di corpi, di espressivi tableaux vivants, che così assumono valenze poetiche di grande spessore. Sul confine è uno spettacolo ricco di inventiva, di una voglia di raccontare autentica e sincera, di un credere nel teatro davvero esemplare. E consolante.

Mario Brandolin, Messaggero Veneto

(…) Molto movimento, molta fisicità i tre attori esprimono in scena, lavorando con grande attenzione sulle luci, su ombre dalle quali essi appaiono e scompaiono, e rumori, suoni di lotta e sofferenza, fasci di torce nell’oscurità che sono come lame nel buio delle guerre e delle coscienze. (…) Sicché lo spettacolo si manifesta come un tutto omogeneo in cui le singole parti - le musiche originali di Setti, la regia, il testo - non possono essere indipendenti l’una dall’altra. Si tratta di un vantaggio strategico non indifferente perché concepisce la creazione come maieutica e non come ermeneutica, un unicum e non un assortimento. (…) Salvezza dal vuoto questi giovani sembrano cercarla nella forma, che poi è il tentativo di impedire al caso, all’imprevisto di irrompere nel fluire dello spettacolo. Tutto appare qui calcolato, ponderato, rigoroso perché è difficile sopportare al contempo la solitudine e il caos. Notevole sforzo quello di esprimere il disordine della vita mediante l’ordine sulla scena, gli irresistibili vortici dell’esistenza umana con una rigorosa armonia della rappresentazione.

Marcantonio Lucidi, Left

(…) Basta qualche secondo per accorgersi che la loro è una drammaturgia già matura, in cui sperimentazione ed espressività formano un corpo unico, sfrangiato e vivissimo, denso di un'emotività che non si limita a poche scene topiche, ma è il presupposto dell'intera creazione, secondo una poetica originale e incredibilmente varia. (…)  sorretto da un meraviglioso reticolo fotografico e musicale, una raffinata cura registica delle fasi coreografiche e del gesto individuale, un testo predisposto a valorizzare ogni possibilità del linguaggio teatrale. (…) eppure Sul confine splende soprattutto per gli intermezzi, quando il tappeto musicale (un bellissimo post-rock dai forti connotati elettronici, scritto proprio da uno degli interpreti) irrora di poesia le composizioni corporee degli attori, che si giustappongono senza mai ripetersi, affidandosi all'intesa e alla prestazione atletica dei tre, emergendo dal buio grazie ai fili di tesa luce verde delle torce, o all'intenso uso dei fari scelto da Diego Sacchi.(…) Il tutto secondo un plot complesso ma chiaro, intelligente, a tratti cinematografico, (...) avvalendosi pure di un'ironia puntuale, composta e sempre efficace, ma soprattutto lontana dagli stereotipi da caserma. (…) Sul confine è una creazione inattesa: dopo l'ascesa del finale, si esce dal teatro davvero emozionati. La Carrozzeria Orfeo non si limita a soddisfare un kantiano piacere estetico, ma ci/si lascia coinvolgere totalmente dal linguaggio teatrale, sfruttandolo abilmente per moltiplicare i tempi, gli spazi, gli oggetti, i simboli, le voci, le presenze: e lo fa parlando di realtà. Un teatro civile che nasce dalle atmosfere diafane dell'onirico, che si innamora del mondo rappresentandolo in una totalità di visioni, capaci -nelle miracolose parentesi del teatro- di dar vita a qualcosa d'indefinibile: è la dimensione dell'oltre, quella in cui, citando Yeats, non si può più distinguere il danzatore dalla sua danza.

Michele Ortore, Teatroteatro

“Sul confine” è una pièce avvolgente, in cui musiche e silenzi, luci e le ancor più presenti oscurità, delineano personaggi affascinando il pubblico. Squarci nel buio si apprestano ad aprire visioni di realtà lontane, emozioni, fisicità. (…) Il risultato se unito a delle musiche originali e ben fuse con il resto del suggestivo scenario, creano un atmosfera che è l’elemento aggiunto di un testo ben scritto e ben rappresentato. (…) Sul confine è il conflagrare di vita e morte, di guerra e normalità, di finzione scenica e realtà. Tutto ciò la compagnia Carrozzeria Orfeo lo rende magistralmente con il biunivoco rapporto luce oscurità, nell’assenza e presenza dell’una e dell’altra creano il muro invisibile, che è poi ogni confine, membrane inesistenti che condizionano. Su questo gioco, che crea danze bacchiche, si struttura l’intero spettacolo, che assume un ritmo manicheo, tra alternanze nette di opposti ritmi. (…) Uno spettacolo misurato e con forti doti sperimentali, in cui i giochi di luce stupiscono pur nella loro semplicità, così come l’uso di gesti e dei soli corpi unici “oggetti” di scena, è il codice comunicativo più adeguato per raggiungere lo scopo di suggestività che si prefigge lo spettacolo.

Francesco Anzelmo, Fuori le Mura

(…) Lo spettacolo è giocato sul buio e sugli attori che lo squarciano con la luce di piccole torce elettriche, illuminando il vuoto intorno a loro o parti dei propri corpi. Luci intermittenti controllate da corpi in movimento in una sorta di combattimento o danza rapsodica. Quelle luci forse sono proiettili di mitragliatrici, coltelli o esplosioni di mine, o forse sono farfalle, le anime dei soldati, le loro vite che fluttuano sospese tra un’azione di guerra e l’altra, sono i ricordi dei giovani, i loro sogni, le speranze, i desideri. (…) La costruzione del testo è ben articolata in quanto i flashback si mescolano all’azione andando a ritroso nel tempo, fino ad arrivare ai ricordi delle vite che i protagonisti conducevano prima di arruolarsi: un lavoro tranquillo, le discussioni con la madre, i video game. (…) Efficace opera di teatro contemporaneo in cui la presenza del buio è sovrana, corpi, luci, musica, dialoghi e monologhi, ogni elemento è perfettamente dosato andando a comporre un equilibrio carico di tensione emotiva. (…) I dialoghi sono secchi ed essenziali, tra il quotidiano e il simbolico, divertenti battute di ingenua leggerezza da camerata si alternano a riflessioni più profonde, e ciò che non è esprimibile con le parole è affidato alla luce.

Maria Chiara Frantoni, Moviebrat

(…) Il confine è quello che sta tra caso e destino, tra scelta e necessità, tra ricordo e vita vissuta e, inevitabilmente, tra vita e morte. (…) Una sorta di presente “post mortem” che viene squarciato da immagini del passato con scene che lentamente vanno a definire il ricordo e motivano così, infine, il perché della presenza dei tre uomini in quella sorta di limbo. (…) Proprio le luci, in un palco completamente spoglio di scenografie, giocano in questo spettacolo una parte fondamentale. La semplicità dell’alternanza calde-fredde si complica con l’uso in scena di torce con le quali gli attori riescono a creare un ottimo lavoro coreografico. (…) È, così, soprattutto la necessità di capire che viene condivisa dagli attori con il pubblico: con monologhi i personaggi si raccontano, si confidano con la platea, mentre il movimento è sempre di coppia, collettivo. Evitando la razionalizzazione, Sul confine si appropria del simbolo e dell’allegoria, costruendo uno spettacolo che nella sua apparente semplicità riesce a comprendere la complessità reale.

Nicola Cecconi, NonSoloCinema

17 marzo 2011

Teatro della Cooperativa (Milano)

NOME DI BATTAGLIA LIA

Testo e regia di Renato Sarti

Con Marta Marangoni, Rossana Mola, Renato Sarti

Musiche di Carlo Boccadoro

con il patrocinio di

Associazione Nazionale Partigiani Italiani

Associazione Nazionale Ex Deportati

Istituto Nazionale per la Storia del Movimento di Liberazione Italiano

Federazione Italiana Associazioni Partigiane

Laboratorio Nazionale per la Didattica della Storia

 NOTA: WORKSHOP DI TEATRO tenuto dal regista e attore RENATO SARTI nei giorni 18, 19 e 20 marzo. Si veda nota (*).

Forse a volte ci si dimentica delle storie apparentemente periferiche. Ci si dimentica che al di là dei momenti alti e celebrativi, esiste un mondo fatto di episodi che fanno parte di una quotidianità ai più sconosciuta ma dal valore estremamente significativo.

All’interno della grande pagina della Resistenza, il quartiere di Niguarda a Milano, e le donne dei suoi cortili, ebbero un ruolo particolare. Niguarda si liberò il 24 aprile 1945, con un giorno di anticipo su Milano. E fu proprio in quel giorno che si consumò uno degli episodi più tragici della Liberazione della città: colpita al ventre da una raffica di mitra di nazisti sulla via della fuga, moriva - incinta di otto mesi – Gina Galeotti Bianchi, nome di battaglia Lia, una delle figure più importanti del Gruppo di Difesa della Donna.

Quest’ultimo vantava a Milano ben 40.000 aderenti, oltre 3.000 attiviste: assisteva i militari abbandonati da un esercito allo sbando; assisteva economicamente le famiglie in cui il marito, il padre, era nei lager o in carcere; era parte integrante dei Gruppi Volontari della Libertà e del comitato cittadino del C.L.N.; compiva manifestazioni e comizi improvvisati nei mercati rionali o in altre zone della città; forniva staffette in operazioni delicate; stampava Noi Donne, un foglio clandestino precursore del movimento femminista. Inoltre, sulle spalle delle donne ricadeva gran parte del peso della realtà quotidiana, fatta di bambini e anziani da accudire nel freddo, nella fame e nelle malattie.

Un ritratto tragico e insieme vivace della Niguarda resistente, dedicato alle donne e al loro coraggio. Un testo basato su testimonianze dirette del nostro recente passato, che, attraverso la riscrittura drammaturgica, si fa tragedia, dolore antico, arcaico. Emblematiche le ultime parole di Lia prima di morire: “Quando nascerà il bambino non ci sarà più il fascismo”.

RASSEGNA STAMPA ESSENZIALE

(…) Renato Sarti è in qualche maniera un erede diretto delle teorie teatrali di Pasolini, perché scrive i suoi testi basandosi sulla parola (…) uno spettacolo di grande emozione (…) perché fa capire come si possa far teatro in maniera civile e come sia importante fare teatro in maniera civile. Tutto quanto il plauso a Renato Sarti e alle due attrici che sono in scena con lui, Rossana Mola e Marta Marangoni.

(Sandro Avanzo, Radio Popolare - 17 maggio 2003)

(…) Renato Sarti ricostruisce una storia che, in quanto vicenda “minore” della Resistenza, correva il rischio di essere dimenticata. (…) Marta Marangoni e Rossana Mola, sul palco con Sarti, sono brave e generose nel suggerire i differenti caratteri delle donne a cui danno voce, così convincenti da far dire a Nori Brambilla Pesce, una delle più intrepide gappiste milanesi: “E’ stato proprio così, eravamo giovani, ci sentivamo belle, allegre. E’ giusto che venga fuori anche questa nostra normalità. Non eravamo incoscenti, sapevamo di correre dei rischi. Ma volevamo un’Italia diversa, libera, e non c’era altra scelta oltre a quella di resistere e combattere”.

(Roberta Migliavacca, Diario - 27 Febbraio 2004)

(…) Uno spettacolo importante che racconta una triste e bellissima storia di libertà, (…) che con perizia drammaturgica Renato Sarti fa emergere da testimonianze di vecchie compagne, da libri sulla Resistenza (…) lontana da retoriche di facili eroismi racconta la dignità di un’idea di libertà e, in tempi in cui si tende a ridurre la Resistenza a feroce guerra civile e il regime fascista a blanda dittatura, riscoprire figure come quella di Lia e la storia di un quartiere come Niguarda, fa bene all’anima, al senso critico, alla memoria.

(Magda Poli, Corriere della sera - 13 febbraio 2004)

(…) Sarti dimostra una notevole abilità nella costruzione drammaturgica ritraendo con pochi precisi tocchi un’epoca e raccontandoci non solo l’eroismo di chi si impegnò nella lotta per la liberazione ma anche i momenti più quotidiani, le piccole cose che rendevano più lieve la vita (…)

(Valeria Ravera, Tuttoteatro - 23 maggio 2003)

(…) E’ uno spettacolo che dovrebbero vedere tutti, che dovrebbe essere portato nelle scuole e nelle fabbriche. Perché il suo messaggio è il più importante di tutti per un paese democratico: l’orgoglio della libertà, l’onore di sacrificarsi per la libertà.

(Ugo Volli, La Repubblica - 10 Febbraio 2004)

Gli eroismi anonimi delle donne che agivano contro la fame e le malattie dei bambini e degli anziani, che aiutavano al fuga dei predestinati ai lager, che cucivano le bandiere e i bracciale del riscatto evocano i sogni di un’umanità disperata e – senza sforzo – si traducono nella lingua popolare, con i fili d’oro del dialetto, della recitazione fervida, pulsante di Marangoni, di Mola e di Sarti.

(Ugo Ronfani, Il Giorno - 24 marzo 2005)

Per questo, per questo suo mostrare la lotta di liberazione come momento di grande mobilitazione e condivisa partecipazione, oltre che per la teatralità con cui essa rivive sul palcoscenico, grazie anche alla bella e coinvolgente prova delle due interpreti Marta Marangoni e Rossana Mola e dello stesso autore e regista, Nome di battaglia Lia è uno spettacolo importante, di senso e di necessità.

(Mario Brandolin, Il Messaggero Veneto - 12 maggio 2005)

(*) Workshop di teatro collegato allo spettacolo

18, 19 e 20 marzo

(venerdì 18 dalle 20.00 alle 23.00, sabato 19 dalle 10.00 alle 19.00 con un'ora di pausa pranzo e domenica 20 marzo dalle 10.00 alle 16.00 con un'ora di pausa pranzo per un totale di 16 ore di lavoro intensivo.)


LA PAROLA DALLA STORIA AL TEATRO

Fra i tanti modi di fare teatro ce ne sono due apparentemente opposti, ma in realtà vicini: quello che ripropone i grandi classici, l’altro che parte dall’attualità. Da una parte si tratta di ridonare vita a qualcosa che senza un’adeguata rilettura rischierebbe il catafalchismo, dall’altra di cogliere l’essenza più nascosta da un materiale che appartiene all’oggi, quindi forse troppo presente e vivo. Il seminario metterà a confronto alcuni passi di grandi classici in cerca di riferimenti nella vita di oggi e cercherà di mettere in evidenza come documenti, atti giudiziari, saggi, articoli dei giornali, deposizioni, testimonianze dirette, possano diventare materiale per una scrittura drammaturgica da affrontare poi a livello recitativo.

RENATO SARTI

Renato Sarti si forma come attore con Giorgio Strehler e per molti anni collabora con il Teatro dell’Elfo. Come drammaturgo consegue numerosi e prestigiosi premi in particolare Premio Gassman Città di Lanciano per La nave fantasma. Nel 1991 Giorgio Strehler ha messo in scena un suo atto unico, Libero. Nel 1992 Valeria Moriconi interpreta il ruolo protagonista in Ravensbrück. Nel 1995, all’interno del Monumento Nazionale Risiera di San Sabba a Trieste, in occasione del Cinquantennale della Liberazione, dirige la lettura scenica La memoria dell’offesa, con Giorgio Strehler, Paolo Rossi, Moni Ovadia, Omero Antonutti, Bebo Storti, Barbara Valmorin. 

Come regista e autore di teatro comico ha collaborato con Paolo Rossi , Ale&Franz, Flavio Oreglio, Max Pisu, Sergio Sgrilli, lo Zelig Cabaret di Milano. Nel 2001 fonda, nella periferia milanese di Niguarda, il Teatro della Cooperativa e negli anni produce numerosi spettacoli tra i quali i celebri Mai Morti con Bebo Storti (di cui quest’anno ricorre il decennale) e La nave fantasma scritto con il giornalista Giovanni Maria Bellu e Storti. Per l’attività svolta con il Teatro della Cooperativa ha riceve il Premio Henriquez.

6 aprile 2011

Compagnia Gank (Genova)

LA GUERRA DI KLAMM

di Kai Hensel

Regia di Filippo Dini

Con Antonio Zavatteri

Un attore, una cattedra, una sedia. L'insegnante Klamm, troppo vecchio per ricominciare da capo, troppo giovane per la pensione anticipata, si trova di fronte a una classe (il pubblico) che gli ha dichiarato una guerra di mutismo.

L’accusa è di aver provocato il suicidio di uno studente con un voto negativo che ha portato alla bocciatura del ragazzo. Ma Klamm non accetta di essere messo sotto processo. Si difende con un astio che mal cela la sua crisi esistenziale, destinata a evidenziarsi nel corso di un monologo sempre più carico di tensione drammatica.

La guerra di Klamm è un testo sulla scuola, sugli adulti mal equipaggiati nel rapporto con gli adolescenti, ma anche soprattutto un raffinato studio sui rapporti di forza, sulla violenza del silenzio contro quella della parola. Un dramma, attraversato da momenti di forte comicità, firmato da Kai Hensel, scrittore nato ad Amburgo nel 1965. Dopo lunghi viaggi in Europa, Asia e Africa, Hensel è regista al teatro di Lubecca, prima di dedicarsi esclusivamente alla scrittura. Autore di pièces teatrali, drammi radiofonici, sceneggiature, sceneggiati, è autore tra l’altro del monologo Quale droga fa per me. La guerra di Klamm è attualmente fra i quattro testi di drammaturgia contemporanea più spesso messi in scena in Germania.

BIGLIETTI

Presso la cassa del Teatro Auditorium dal lunedi al sabato dalle 10.00 alle 19.00

Presso la cassa del Teatro Sociale dal lunedi al sabato dalle 16.00 alle 19.00

Presso la cassa del Teatro Cuminetti da un’ora prima dell’inizio dell spettacolo

INTERO € 13,00

RIDOTTO GENERICO € 11,00

RIDOTTO NEWSLETTER € 10,00

RIDOTTO STUDENTI UNIVERSITARI E ALLIEVI DI SCUOLE DI TEATRO € 9,00

ALLIEVI DELLA SCUOLA DI TEATRO PORTLAND € 5,00

RIDOTTO NEWSLETTER > lasciando il tuo indirizzo email alla Scuola riceverai via mail il buono per ottenere il biglietto ridotto per gli spettacoli

CUMINETTI CARD € 54,00 - 6 ingressi a scelta

L’abbonamento CUMINETTICARD dà diritto al ritiro di 6 ingressi per gli spettacoli della stagione TrentOOltre. CuminettiCard è l’originale e vantaggioso abbonamento alla stagione TrentOOltre 2010/2011 al Teatro Cuminetti. CuminettiCard è cedibile e non personale. Potrai dunque utilizzare i biglietti di ingresso come, quando e con chi vorrai, prestare la CuminettiCard ad un amico o a chi vuoi tu (non è possibile esaurire l’abbonamento in un’unica serata).

MODALITÀ DI UTILIZZO: è possibile utilizzare la CuminettiCard, ritirando i tuoi biglietti in anticipo (anche uno o più mesi prima dello spettacolo!), alla cassa del Teatro Auditorium o del Teatro Sociale. Oppure dopo aver prenotato (tel. 0461/924470) è possibile ritirare i biglietti (dopo le ore 20) entro le ore 20.45, solo alla cassa del Teatro Cuminetti.

COSTI DEI WORKSHOP

Ogni workshop ha la durata complessiva di 16 ore di lavoro.

Il costo è di € 80 

Per ulteriori informazioni 

Portland – nuovi orizzonti teatrali

Via Papiria, 8 - 38122 Trento dal lunedì al venerdì dalle 15.00 alle 19.30
Tel/Fax 0461/924470 – info@teatroportland.it - www.teatroportland.it
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