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Fuoriluogo:

per una molteplicita

di sguardi

Q uesto giornale e I'espressione di un gruppo: ragazzi
provenienti da due diversi licei, artistico e classico,
che hanno rivestito i panni dei critici. Teatro: per alcuni
una passione gia nota, per altri appena nata. Quattro
spettacoli, ofto redattori, riuniti attorno a un tavolo con
riflessioni € scambi di idee, su interviste e recensioni.
Pensieri freschi e innovativi, scritti per un pubblico non
limitato da eta e competenze, per invitarli a riscoprire il

mondo della scena.

Cosaricorderemo di...

Abbiamo creato un
mosaico diistantanee
scattate con gli occhi
della mente. Ricordi vivi,
impressi nella memoria, si
riverberano nelle nostre
parole come le onde
sonore di un'eco che

fa risuonare le corde
dell’anima.

“ Dialoghi, emozioni, pensieri
comuni e contrastanti.

Una sala buia, dove una risata
segue un’altra, fra gli spettatori
un rincorrersi di emozioni, che
esplodono con un applauso.

Elena Tronfi

“ La maschera dell’attore cala
come il sipario.
La magia e finita, ti racconto la
mia storia.
Espressione sincera e mi sorprendo
libera dalle emozioni
che mi incatenavano.
Apro gli occhi.
Questa e la realta.

Federica De Comite

“ Un tavolo.
Un gruppo di persone diverse
che arrivano da realta diverse:
parole, ragionamenti, gesti.
Imparano e si insegnano a vicenda.

Daniele Di Cristina

Tropicana, Frigoproduzioni

Maryam, Teatro delle Albe

“ Una stanza.

Una piccola stanza in cui si
raccolgono infiniti mondi, fatti
di quella parte di te che si chiama
fantasia.
Batticuore.
| sensi si amplificano.
Esplode la risata.
Si torna bambini.

Sabrina Micheletti

“ Le luci si accendono, si alza lo
sguardo e non importa quale
spettacolo stia per cominciare.

Fuori cala il silenzio.

Dentro curiosita, ansia,

anticipazione.

Cosa accadra?

Justine Gentile

“ | brividi sulla pelle al sentire
monologhi accorati, voci graffi-
anti, accuse pungenti e consape-

volezza della brevita del successo.

Dito d’Adamo e di Dio a perenne con-

tatto, teatro e “humanitas” nel loro

legame indissolubile di codipendenza,
in cui 'uno prende esempio e spunto
dall’altra.

Andrea Giorgilli

“ Una luce calda.

Quattro persone sedute che
sorseggiano Tropicana.
Sguardi voltati in alto.
Parole nel silenzio.

Serena Raja

Cosa cerco in uno spetiacolo...

Elena:

Qualcosa capace di toccarmi nel
profondo, di farmi ragionare e non
lasciarmi indifferente.

Justine:

Immergermi, come in un libro, in una
storia che mi faccia provare diverse
emozioni.

. PLAYTHECRITIC - Giornale di critica teatrale
. nellambito del laboratorio di visione del
. progetto PLAY! (dicembre 2017-maggio 2018)
. con glistudenti del Liceo Classico Costa e del
. Liceo Artistico V. Cardarelli, La Spezia.

. Acura di Stratagemmi - Prospettive Teatrali

* Inredazione: Federica De Comite, Daniele Di
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PLAY! ¢ il progetto teatrale per gli studenti delle
scuole superiori promosso dalla Fondazione
Carispezia in collaborazione con: Ass.ne Gli Scarti . .
(coordinamento artistico/organizzativo), Ass.ne —— Ca rISpeZIa
Balletto Civile, Ass.ne CasArsa Teatro, Ass.ne Fuori
Luogo, Ass.ne Arci Btomic, Teatro delle Albe, Ass.ne
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Da Passano, Parentucelli-Arzela, Da Vinci.

Federica:

Empatia e simpatia, il connubio
perfetto di un legame indissolubile fra
me e gli attori.

Daniele:
Qualcosa che faccia ridere e non voglia
per forza trasmettere un messaggio.

Serena:
Fluidita, passione, intesa, vivacita.

www.fondazionecarispezia.it
]
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RECENSIONI #1 SGUARDI SU TROPICANA

Justine Gentile, Daniele Di Cristina

Travolgente
esplosione

o spettacolo inizia: davanti a noi una scenografia totalmente
verde, in scena sul pavimento alcune sedie, microfoni e una
chitarra sono disposti in modo da far pensare allo spettatore
che sia succeso qualcosa come un terremoto o un’esplosione.
Improvvisamente un personaggio entra in scena e mette in ordine,
ma una luce in alto a destra non lo convince.
Improvvisamente buio. Quando la luce ritorna sul palco compaiono
quattro figure, vestite in modo casual, illuminate da un raggio di
luce che sembra che stia per travolgere tutto ma loro hanno in vol-
to un’espressione tranquilla mentre sorseggiano una bibita che pare
essere un succo di frutta.
La scena poi cambia e gli attori iniziano a interagire con il pubblico
e a chiarire che loro stanno recitando come loro stessi ma nei panni
del Gruppo ltaliano con cui hanno riscontrato molte similitudini.
Il Gruppo ltaliano ha infatti affrontato le stesse situazioni di dif-
ficolta della compagnia Frigoproduzioni: battaglie, tensioni e il
dilemma fra arte e mercato, fra compromesso e liberta (come indi-
vidui e come gruppo).
E uno spettacolo capace di mantenere I attenzione e di far sorri-
dere, di farci comprendere come nella maggior parte del tempo si
ascolti senza davvero sentire.

JG)

: assistente alla regia: Daniele Turconi; con: Francesco Alberici, Salvatore Aronica, :
: Claudia Marsicano, Daniele Turconi :

INTERVISTA #2

Dialogo con
Frosini / Timpano

I palco vuoto, I'assenza quasi totale di oggetti di scena, la recitazione
“fuori dal personaggio”, la presenza di un testimone muto, l'intreccio
di vari racconti in una drammaturgia non lineare: sono tutti elementi

Serena Raja

che collocano il vostro spettacolo nel solco del contemporaneo. E questo il
teatro che vi interessa?

Daniele: Questo lavoro € il frutto di una lunga ricerca e di una strati-
ficazione di materiali, la forma che ha preso lo spettacolo era I'unica
possibile per raccontarlo.

Nello spettacolo sono presenti numerose citazioni e parodie: € stata una di
queste la scintilla per la scrittura di Acqua di Colonia?

Elvira: Siamo partiti con l'intenzione di parlare del colonialismo e allo
stesso tempo di collegarlo al nostro presente: oggi ci troviamo in pro-
fonda difficolta quando dobbiamo confrontarci con chi é diverso.
Daniele: In seguito abbiamo fatto una sorta di brain storming, attraverso
lo studio e la collezione di informazioni e immagini, derivate da fumetti,
libri, musica e film. Percio le citazioni o le parodie che abbiamo inserito
sono state frutto di una continua ricerca che richiamasse il tema prin-
cipale.

Una delle prime cose che salta all'occhio € la presenza di un terzo perso-
naggio che rimane zitto per tutto il tempo e ignorato dagli attori: qual e il
suo significato?

Elvira: Il terzo personaggio € uno spettatore di colore a cui spieghiamo
a grandi linee lo spettacolo prima che sia messo in scena, e, salvo rari
casi, si tratta di una donna nera; lei € i seduta per mostrare non solo

le reazioni da parte di una persona interessata dal tema trattato, ma
anche per rappresentare il rapporto sbilanciato che esiste tra noi attori
e chiincarna la diretta testimonianza. Inoltre, al terzo personaggio sulla
scena non viene dato ascolto. Abbiamo voluto mostrare concretamente
che spesso ci troviamo a discutere di questioni che non ci coinvolgono,
attaccando oppure prendendo le difese di qualcuno. E non riusciamo a
lasciare la parola a chi potrebbe saperne di pia!

INTERVISTA

Dialogo con |
Sacchi di Sabbia

om’é stato portare in scena Dialoghi degli dei di Luciano di Sa-

Nicola Vairani

mosata, autore che raramente viene rappresentato?

Essendo testi che non nascono per il teatro, come le tragedie o le com-
medie, ci siamo sentiti molto piti liberi nel selezionare gli argomenti da affron-
tare, cercando di includere il piti possibile la contemporaneita, come nel caso dei
dibattiti sul’omosessualita, cercando sempre di mantenere un tono leggero e
divertente. Abbiamo preso il testo, 'abbiamo tradotto e spezzettato in modo da
renderlo semplice e comprensibile con un linguaggio colloquiale. E forse proprio
grazie a questa liberta di andare anche “fuori tema’ ci siamo divertiti parecchio!

Lo spettacolo nasce anche dall'incontro con un regista esterno ai Sacchi di Sabbia:
com’e andata con Massimiliano Civica?

Con Massimiliano ci conosciamo da una vita, lui € molto sensibile al materiale
che si trova di fronte e non impone le sue scelte registiche: ti da la liberta di gio-
care e divertirti. Proprio per questo motivo é stata un’esperienza rilassante, dove
anche le responsabilita venivano divise equamente e si riusciva perfino a scherza-
re e far diventare quel divertimento parte del lavoro! Questo sodalizio si ripetera
con un nuovo spettacolo, Andromaca, che in questo caso é stato voluto da lui.

Com’e stato impostato il lavoro? Perché scegliere la scuola come ambientazione?
Dopo la scelta e la traduzione dei dialoghi, c’é stato un grande lavoro di improv-
visazione fatto da Massimiliano con i ragazzi dell'accademia dei Sacchi di Sabbia,
partendo dall’idea semplicissima di creare come ‘sfondo’ la classe. Era I'idea che
divertiva di pit il pubblico e la piti adatta a vivacizzare i racconti mitologici presen-
ti nei dialoghi: la scuola € il luogo dove si possono spiegare tutte le caratteristiche
del mito. E una specie di “contenitore” di informazioni da veicolare sul pubblico.
Inizialmente non avevamo preso sul serio Iidea, ma poi l'abbiamo portata all'es-
tremo e ha funzionato: durante le prove, ad esempio, spezzettavamo tutte le
scene aumentando il ritmo, improwvisando molte delle battute e, alla fine, lo
spettacolo é diventato come un concerto!

Cosa accade quando lo portate nelle scuole e, in generale come reagisce il pubblico?
Abbiamo portato lo spettacolo soprattutto nelle scuole superiori — non solo

nei licei ma anche negli istituti tecnici — e la risposta da parte dei ragazzi e stata
positiva, anche da parte degli insegnanti. Forse percheé lo spettacolo non ha al-
cun doppio fine: il nostro intento non é educare il pubblico, ma divertirlo.

La canzone di una
vita: Tropicana e

opicana é I'ultimo lavoro di Frigoproduzioni, compagnia teatrale
formata da Francesco Alberici, Claudia Marsicano e Daniele
Turconi, in questo lavoro insieme a Salvatore Aronica. Lo
spettacolo ripercorre i passi dal’lomonima canzone del 1983 scritta
e cantata dal Gruppo ltaliano: unico successo della band, la canzone
descrive un’apocalisse alla quale la societa non da peso. Attraverso
la riproposizione delle parole del testo e del suo arrangiamento
musicale, gli attori propongono una riflessione a pid livelli. Quello
che pid sembra toccarli da vicino ¢ il confronto con la propria
storia e la riflessione sulla volubilita della fama che un giorno c’e
e quello dopo non piu: la rappresentano come una meteora che
avvicinandosi fa sempre pit luce, finché non esplode e non ne
rimane piu nulla. Fin dall'ingresso in sala lo spettatore & accolto da
un effetto di straniamento: la scena si svolge completamente tra
tre muri di colore verde acceso che invitano il pubblico a un radicale
utilizzo della fantasia nell'immaginarsi cosa potessero avere attorno
i veri cantanti. Unici oggetti di cui rimane traccia sono delle sedie
e dei microfoni ribaltati sul pavimento e quattro bottiglie di succo
Tropicana ordinatamente posizionate a pochi passi dalle prime file
di poltrone. L'atmosfera definita dalla regia passa da situazioni di
ilarita a momenti seri e stranianti, toccando il culmine nelle scene
in cui gli attori guardano la meteora. Uno spettacolo che fa ridere
i pit ma che, se si guarda pit a fondo, fa riflettere su come quella
canzone che a suo tempo veniva ballata da tutti fosse un allarme
angosciante: ma pochi facevano caso al testo. Anche dalla platea, gli
spettatori che sapranno vedere oltre i riusciti ritmi comici e i gingle
accattivanti, potranno trovare qualcosa di molto profondo.

(DDC)

RECENSIONE #2

Elena Tronfi
Tu usi'acqua di
colonia?

cqua di colonia é I'ultimo spettacolo targato Elvira Frosini

e Daniele Timpano, registi, autori e anche interpreti di

quest’opera incentrata sul tema del colonialismo italiano in
Africa.
Un argomento che i due affrontano in maniera provocatoria e dis-
sacrante, adottando fin dal principio, posizioni ambigue che fanno
emergere questioni ancora oggi all’ordine del giorno: cos’e 'Africa
e cosa sono gli africani ai nostri occhi? Diversi, rivali, persone che
appartengono a una cultura altra da tenere a distanza o peggio da
guardare con paternalismo?
In pid scene dello spettacolo, i due mostrano i contrasti che na-
scono da un mai sopito nazionalismo italico, che incide sul nostro
vivere quotidiano, facendo del rapporto con le persone di colore,
una convivenza forzosa, shilanciata.
Sfondo e quinte sono nere, mentre in scena i pochi oggetti diven-
tano iconici, quasi al pari dei protagonisti che procedono a ritmi
serrati, intervallando monologhi, dialoghi, talvolta canzoni sempre
riferite allo stesso argomento.
Anche il pubblico assume un ruolo centrale, venendo piu volte chi-
amato in causa direttamente dai due attori: quali sono le reazioni
di uno spettatore quando gli viene chiesto di cantare la canzone
fascista Faccetta nera? Come reagira di fronte a una provocazione
semplice ma efficacissima come la presenza di un ragazzo di colore,
preso precedentemente dal pubblico e messo a sedere in mezzo al
palco?
Un esperimento teatrale interessante, il cui unico difetto ¢ forse la
durata troppo lunga, che rischia di rendere ripetitivi alcuni passag-
gi. Ma se si ha voglia e, soprattutto, coraggio di fare i conti con se
stessi, si consiglia di mettersi ‘scomodi’ e godersi questo spettacolo.

ACQUA DI COLONIA di Frosini/ Timpano; testo, regia, interpretazione:

: Elvira Frosini e Daniele Timpano; produzione: Romaeuropa Festival, :
Teatro della Tosse, Accademia degli Artefatti :

RECENSIONE #4

Atenti, ci sono
gli deil

ei banchi, qualche travestimento e una comicita

Sabrina Micheletti

irrefrenabile: questi gli elementi che compongono

Dialoghi degli Dei, spettacolo che vede la collaborazione
di Massimiliano Civica con la compagnia toscana dei Sacchi di
Sabbia. Leggendo e ritraducendo i testi di Luciano di Samosata,
Civica e compagni danno vita a uno spettacolo che riesce a
ironizzare con delicatezza e acume su quella che fu un tempo la
religione dominante, quella politeista dei greci antichi. Collocando
le vicende degli dei tra i banchi di scuola, vediamo seduti da una
parte due alunni - interpretati da uomini di eta ormai avanzata —
dalla parte opposta, invece, troviamo quella che dovrebbe essere
la loro insegnante. Dietro di loro, fanno capolino due dei che, a
seconda del giorno scolastico e delle domande poste dalla docente,
cambiano identita, passando in rassegna molte delle divinita del
pantheon greco. Un effetto straniante e allo stesso esilarante, uno
dei tanti che caratterizza questo spettacolo dove a risaltare é una
comicita liberatoria, irriverente che contagia spesso il pubblico,
nonostante molte delle battute siano pienamente interpretabili
solo con una conoscenza piu approfondita dell’argomento. Ma se
i riferimenti sono tanti e non sempre comprensibili, lo spettatore
pud comunque abbandonarsi al flusso di questa lezione non
convenzionale, traendone se vuole qualche insegnamento e pia
sicuramente molte risate.

DIALOGHI DEGLI DEI di Massimiliano Civica e | Sacchi di Sabbia;

: con Gabriella Carli, Giovanni Guerrieri, Enzo llliano e Giulia Solano;  :
produzione Compagnia Lombardi - Tiezzi, | Sacchi di Sabbia / Massimiliano :
: Civica, con il sostegno di Armunia Festival Inequilibrio :

INTERVISTA #1

Sabrina Micheletti, Elena Tronfi

Dialogo con
Frigoproduzioni

I vostro gruppo si é formato dopo glli studi: com’e cambiato nel corso del tempo?

Daniele: Ci siamo conosciuti frequentando tutti la scuola Quelli di Grock a Mi-

lano, anche se in anni diversi. Quando ci  siamo diplomati, non avevamo lavoro:
una cosa molto normale. Abbiamo avuto la fortuna di vincere un bando, 'Anna
Pancirolli, che offre un contributo di cinquemila euro a giovani compagnie under
35. Francesco e Claudia avevano cominciato a lavorare a Socialmente, il nostro pri-
mo spettacolo, e in corso di bando mi hanno coinvolto come occhio esterno. In quel
momento, circa quattro anni fa, ci siamo formati come gruppo e abbiamo deciso di
chiamarci Frigoproduzioni. Salvatore é stato coinvolto inizialmente per un progetto
mai concluso che avrebbe dovuto chiamarsi La Palestra, da cui poi & nato Tropicana.

Essendo giovani, avete avuto difficolta a farvi conoscere e rispettare? Quali
complicazioni avete affrontato e cosa siete riusciti a raggiungere?

Claudia: Ostacoli tantissimi: abbiamo fatto il primo spettacolo, con in scena un
frigorifero e un televisore presi da una discarica, prima in una cantina e poi in un bar
con la gente che vociava. Tra i problemi c'era anche il fatto che, non essendo diplo-
mati in accademia, non potevamo partecipare ad alcuni provini. Il primo critico che
é venuto a vederci lo ha fatto per compassione dopo i nostri inviti insistenti: per
fortuna gli € piaciuto. Quando, dopo un po’ direpliche, ci siamo resi conto che le
cose stavano andando, abbiamo detto che bisognava fare un secondo spettacolo.

Sulla scelta dell'argomento avete avuto idee contrastanti o vi siete trovati d'accordo?
Francesco: Sullargomento c’é stato un problema di base. Era il fulcro pul-
sante dello spettacolo e non lo abbiamo trovato fino allultima fase. Abbi-
amo cominciato a escludere tutte le cose che non ci trasmettevano niente
e abbiamo fatto quattro studi preparatori diversi: avevamo un materiale

di circa cinque-sei ore! In un momento di crisi, ci siamo guardati in faccia,
dicendoci che dovevamo scegliere uno solo tra i temi che erano emersi e
abbiamo detto tutti “I'esplosione”; da li e stato un po’ pit semplice.

Una cosa che si nota molto in questo spettacolo € lautoironia, perché la avete usata?
Claudia: Uautoironia e una difesa, il nostro teatro e e deve rimanere aderente
a cio che siamo. Parlare di sé stessi spesso fa male e il novantanove percento di
quello che diciamo e vero: noi siamo quelle cose, siamo cio che facciamo. L'au-
toironia, credo per tutti, aiuta a sentirsi meno sﬁgati e fa un po’ meno male.

FOCUS #2

Metateatro: capta-
fio beneviolentiae?

e pensiamo al teatro, nella maggior parte dei casi, lo colleghiamo
a un classico “spettacolo narrativo™: I'attore che quasi mai si rivolge
al pubblico, se non in rare eccezioni, mantiene un’atmosfera di

Serena Raja, Nicola Vairani

completa immersione nella finzione, mentre lo spettatore svolge un ruolo
meramente passivo. Nella stagione di FuoriLuogo 2018 abbiamo ritrovato
questo espediente narrativo, nello spettacolo Maryam, in cui l'attrice non
ha mai ha spezzato I'incanto, mantenendo fino alla chiusura del sipario un
coinvolgimento, tanto intenso da diventare “aspro”. Il pubblico, pur non
essendo direttamente interpellato, si sentiva rapito e partecipe del dolore del
personaggio. Al contrario negli spettacoli Acqua di Colonia e Tropicana I'uso
della meta-teatralita ha fatto si che 'incantesimo fosse rotto o mai creato,
poiché I'attore, ammettendo la finzione, ha quasi vanificato il suo ruolo e lo
spettacolo in sé. Ribadiamo che, comunque, in particolari ambiti il meta-
teatro puo aiutare a coinvolgere il pubblico facilitando la comprensione di cio
che accade in scena, senza essere una tecnica completamente slegata dallo
spettacolo. Ma un abuso di espedienti meta-teatrali pué snaturare il teatro
stesso, arrivando quasi a ridicolizzarlo con un eccesso di captatio benevolentiae
a tratti scontate. Il rischio & che gli spettatori influenzino gli attori tanto
da condizionare la performance fino alle sue pid intime sfaccettature.
Perche al giorno d’oggi, sempre pit compagnie seguono la scorciatoia della
metateatralita? Nell'era odierna, ormai sempre pit digitalizzata, non sono le
persone ad adattarsi ai cambiamenti, ma quest’ultimi a svilupparsi in base alle
nostre esigenze. Non siamo pit abituati a ci6 che é complicato e che richiede
concentrazione: grazie allo smartphone ¢ tutto semplificato all’estremo.
Oltre al cambiamento cognitivo, un altro aspetto che é stato modificato
dalla rivoluzione digitale e 'immediatezza. Per comprendere i ritmi ai quali
siamo abituati, pensiamo a quanto sia veloce inviare un messaggio o fare
una ricerca su Internet e cosi diventa sempre piu difficile pazientare. Al
rifiuto dell’attesa, va sommandosi I'incapacita di affrontare un ragionamento
troppo complicato o profondo. Gli espedienti narrativi si sono cosi plasmati,
sfruttando la tecnica metateatrale, al fine di catturare il pubblico, o meglio,
diinseguirlo nel suo viaggio senza ritorno verso il mondo digitale.

INTERVISTA #3

FOCUS #1

Andrea Giogilli

Capitani
e professori

| metateatro. Un concetto quanto mai antico, di memoria classica

(Aristofane e Plauto ne sono stati maestri ben prima della nascita di

Cristo) ma che si adatta quanto mai altri al teatro moderno. In un
mondo in cui ci sono sempre meno certezze e dove tutto deve - o vuole
essere? — messo in discussione, il meteteatro entra a gamba tesa su
un’intera impalcatura teatrale gia bombardata dai caccia delle avanguar-
die novecentesche. Shakespeare e Moliére coi loro punti fermi, immersi
nella loro societa basata su divisioni rigide come un muro di mattoni,
probabilmente non saprebbero orientarsi in un mondo in cui, nonostan-
te i mille mezzi a disposizione, comunicare si fa sempre piu difficile. In
una qualche misura lo & sempre stato, ma questa pluralita di possibilita
rende ancor piu evidente la loro effettiva inutilita. Come direbbe Leib-
niz, non tutto cio che puo essere compresente & poi compatibile nella
realta. E se cento mezzi sono allora superflui, perché non usarne uno
solo e “come va, va”? Ecco cos’e il metateatro nel suo significato pia
recondito e manifesto al tempo stesso: una lama di pugnale che squarcia
Pultimo dei confini, quello che pit tende a ripresentarsi per opera di
ciascuno di noi, il nostro peccato originale, la barriera tra attori e pubbli-
co. Tropicana e Acqua di Colonia ci ricordano ancora una volta che nello
scorrere del tempo, dei fatti e persino di uno spettacolo teatrale non
possiamo restare seduti ai nostri posti a guardare la scena per poi alzarci
e andarcene. E non tanto perché non é consigliabile: non ci & proprio
concesso. La mordente, salace e sardonica tentata autoassoluzione di
Frosini e Timpano; la rassegnata e riflessiva provocazione gnoseologica e
ontologica lanciataci da Frigoproduzioni sulla natura della societa umana
e della ricezione altrui. Entrambi gli spettacoli ed entrambe le vedute si
servono di quella lama, ponendola sulla loro baionetta: con essa trafig-
gono il telo, e attraverso le sue maglie sfrondate, sparano proiettili che
non si possono schivare. Solo portandola al centro della scena la creatu-
ra uomo, intrinsecamente egoista, puo prendere in pieno petto il dardo
che pit duole e per questo pil insegna. “Apprendimento é sofferenza”,
dicevano i Greci, e allora il teatro ¢ guerra e carneficina, e scuola. E il
metateatro? Pugnale, lama, proiettile; gessetto, lavagna, quaderno.

RECENSIONE #3

Maryam: il dolore
dietro un velo

on c’é piu religione quando il dolore per la perdita di un figlio
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manda in frantumi il cuore di una madre: i sentimenti acco-

munano tutti gli esseri umani indipendentemente dal credo. ||
dolore e I incontro di popoli che si riconoscono in un’unica razza: quella
umana. Ed é straordinario come la figura di Maryam, la madre di Gesu
nel Corano, costituisca I'anello di congiunzione fra due religioni e due
mondi quasi agli antipodi: quello cristiano e quello islamico. Nell’osmosi
delle due culture, ogni elemento occidentale e orientale si fonde anche
nella musica di Luigi Ceccarelli che collabora con la compagnia Teatro
delle Albe dal 2000. Il compositore di elettro-acustica non ha creato
una semplice colonna sonora ma ha dato vita ad un vero e proprio lin-
guaggio. Non sono solo i suoni a rompere il religioso silenzio della platea:
la voce grafhata, amplificata e ipnotica di Ermanna Montanari € un
potente strumento musicale che attraversa le viscere dello spettatore
e oltrepassa il velatino, un diaframma che separa il pubblico dall’attrice,
sul quale sono proiettate immagini e scritte in arabo. La performance si
trasforma cosi in un concerto scandito dalle preghiere di Intisar, Zeinab
e Douhab e infine dall’apparizione della stessa Maryam. Quattro donne
palestinesi si incarnano in un corpo avvolto in una giacca rossa come
il sangue e indossano la maschera della sofferenza che ha il medesimo
volto. Cosi gli spettatori si ritrovano a Nazareth, nella Basilica dell’An-
nunciazione. Le luci riproducono i raggi del sole che attraversano le ve-
trate della moschea nella quale il pubblico entra senza togliersi le scarpe
o indossare il velo. Lisi trovano le madri che il regista del suono, Marco
Olivieri, definisce “sentinelle del mondo”. Ferite, distrutte, annichilite,
con lo sguardo rivolto al cielo ad implorare vendetta verso i loro carnefi-
cie, allo stesso tempo, desiderose di combattere gli orrori e la violenza.
Da storie scritte con un inchiostro nero intriso di lacrime amare, nasce
la speranza di un mondo migliore e la forza di liberarsi da quel cappotto
rosso, cucito sulla pelle, che opprime come se fosse una camicia di forza.

éMARYAM testo: Luca Doninelli; ideazione, spazio, costumi e regia:
: Marco Martinelli e Ermanna Montanari; con: Ermanna Montanari;
produzione: Teatro delle Albe/Ravenna Teatro in collaborazione con :
: Teatro de gli Incamminati/deSidera :
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Dialogo con il Teatro delle Albe

erché avete scelto di trattare il tema della violenza?

Marco: Un artista lavora su temi che gli stanno a cuore. Se

facciamo questo teatro & perché lo riteniamo necessario.
Siamo ossessionati dall’idea che, nonostante i grandi progressi in
ambito scientifico e tecnologico, ci sono ancora oggi episodi di
violenza e crudelta. L'ultima frase di Maryam e: “Voi sarete sem-
pre con me nel cuore del mondo, la dove nessun figlio muore”. E
questo il messaggio che vogliamo trasmettere: il dolore puc es-
sere cancellato perché in un luogo in cui ci possiamo abbracciare,
nessun figlio muore.

Le storie di queste donne da dove sono tratte?

Marco: Luca Doninelli ha lavorato con storie in parte sentite, in
parte lette e rielaborate da lui stesso. Infatti ha trasfigurato con
|’immaginazione dei fatti di cronaca mantenendo comunque un

legame saldo con il reale.

Perché la scelta del monologo?

Marco: Erano anni che I'autore voleva scrivere un testo per Er-
manna. Lui ha pensato che lei potesse incarnare quattro donne
diverse e a noi questa idea é piaciuta molto.

Cosa rappresentano le scritte in arabo sul velatino?

Marco: L’arabo e una scrittura iconica, cosi abbiamo chiesto a
Tahar Lamri, un intellettuale algerino, di tradurre ci6 che Erman-
na dice all’inizio e di scrivere dei grandi riassunti delle storie nar-
rate in seguito. Quindi, anche se lo spettacolo ¢ scritto in lingua
italiana, un arabo potrebbe tranquillamente assistere alla scena e
comprendere ci6 che viene raccontato.

Chi e la donna che appare sul velatino durante una delle preghie-
re? Che §ignificato ha?

Marco: E una marocchina di Ravenna che si chiama Khadija As-
soulaimani. L’abbiamo incontrata per caso in un supermercato.
Indossava un paio di leggings leopardati, un bolerino turchese
impellicciato, un paio di ciabatte. E stato amore a prima vista
perché questa donna ci parlava. All'inizio volevamo affidarle il

ruolo di Maryam ma abbiamo cambiato idea. Sapete, la creazione
e sempre qualcosa di misterioso, un processo in continua evolu-
zione. Ogni spettacolo & un’opera nel tempo perché si costrui-
sce il montaggio dell’attenzione dello spettatore nel periodo di
un’ora o due. E noi abbiamo scelto di inserire il volto di Khadija
come “scarto di attenzione” nell’attesa dell’apparizione della vera

e propria Maryam.

C’e differenza fra fingere e recitare?

Ermanna: C’¢é una grandissima differenza. Recitare vuol dire
prendere sul serio il palcoscenico, un patibolo che mi fa tremen-
damente soffrire ma mi dona una grande gioia. E un luogo di
verita. Poi recitare € una parola-concetto che bisogna riempire
perché é rifare qualcosa. Quindi ¢’é un’origine prima di noi, una
radice che bisogna ascoltare perché senza non si va da nessuna
parte. Invece fingere é costruire ed & una cosa che ho sempre
fatto. Sono cresciuta in una grande famiglia con un patriarca e
non ero benvoluta perché non ero cosi bella come tutti gli altri.
Quindi ho cominciato a studiare molto per essere la pia brava. La
finzione & un’arma per difendersi dai giudizi altrui ma, allo stesso
tempo, é dolorosa. lo ho smesso di usarla all’eta di vent’ anni
quando mio marito & entrato a far parte della mia vita.

Voi venite anche da un’esperienza cinematografica. E piu vero
recitare dietro una telecamera, oppure vivere un hic et nunc con il
contatto del pubblico?

Ermanna: Sono due esperienze completamente diverse. |l cine-
ma per me & stato di una difficolta assoluta perché non avevo il
controllo di nulla. Il teatro mi governa e io governo lui. |l segreto
é dominare il fuoco che si ha dentro e 'energia che proviene dal
pubblico e che una telecamera non puo comunicare.



