
Come guardare uno spettacolo con occhio 
critico? Da questa curiosità nasce il giornale che 
avete tra le mani. Una finestra aperta sul Fit 
– Festival Internazionale del Teatro e della scena 
contemporanea per raccontarvi attraverso il 
nostro sguardo ciò che abbiamo visto, percepito 
e analizzato sul palco di Lugano. In queste pagine 
troverete tre diversi punti di vista: quello del 
pubblico in Voci in foyer, quello degli artisti in 
Dietro le quinte e quello della giuria (i membri 
della redazione) in Sguardi critici. Differenti 
percorsi ci hanno portati qui ma ad accomunarci 
è stata la passione per il teatro e il desiderio di 
conoscere ed esplorare i linguaggi teatrali in 
continua trasformazione. Per raggiungere la 
meta abbiamo affinato la nostra capacità di 
osservare e di porre domande (anche a noi 
stessi) e ci siamo allenati a riportare pensieri ed 
emozioni su carta. Non è stato facile rispettare 
il numero di battute, le scadenze ravvicinate e i 
tagli, a volte drastici, dell’editing. Lavorare in una 
redazione ci ha però permesso di esprimere le 
nostre idee e divergenze, mettendoci in 
discussione in uno spazio dedicato al confronto. 
Speriamo di avervi contagiato con il nostro 
entusiasmo e... ci vediamo in platea. Nel 
frattempo buona lettura!
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Il regista inglese Matthew Lenton si presenta al FIT con
Striptease & Out At Sea. Un doppio spettacolo, tratto dai testi di un maestro 
del teatro dell’assurdo: Slavomir Mrozek.
In Striptease si viene trasportati da buio e urla in uno spazio sconosciuto in 
compagnia di due uomini d’affari, che cercano una via di fuga dal luogo in cui 
vengono confinati. Gli attori, Ross Allan e Robert Jack, alternano momenti di 
discussione a momenti di rottura della quarta parete, sedendosi tra il 
pubblico, stabilendo un contatto visivo e ponendo domande. 
Di grande effetto la luce svelatrice di una misteriosa mano, una presenza 
superiore, che costringerà la coppia di sventurati a spogliarsi dei loro averi e 
a collaborare per trovare una via d’uscita. 
Lo spettatore viene incantato da un flusso di suoni ipnotici, accelerazioni o 
bruschi rallentamenti, allo stesso modo in cui i due prigionieri vengono 
ipnotizzati dalla malvagia presenza.
In Out At Sea troviamo tre pescatori alle prese con ridicoli discorsi politici e 
morali, che diano loro scuse plausibili per mangiare un compagno, senza mai 
provare alcun senso di colpa. Ritmato e coinvolgente il loro dibattito è in 
grado di suscitare risate e domande di grande peso.
Essenziale ma efficace l’uso di pochi oggetti in scena, che rendono l’idea di 
precarietà. 
L’espressività dei personaggi permette loro di spiccare, senza ricorrere ad 
abbellimenti di luci e suoni superflui.
Durante lo spettacolo si viene sconvolti e travolti da ogni dettaglio, con molta 
comicità, senza mai dimenticare la profondità dei testi, che mettono in luce 
riflessioni ancora attuali su concetti di libertà, di sfruttamento e sui confini 
della democrazia.

_Daiana Saxer Nova

Eterogeneo ma curioso, ecco il pubblico di Striptease & Out At Sea. In platea 
erano presenti appassionati di Mrozek, così come persone completamente 
ignare, ma aperte a una completa sorpresa. “Ho scoperto Mrozek” racconta 
entusiasta uno spettatore. “Non sapevo cosa aspettarmi” risponde 
candidamente un altro. I più ricettivi hanno avuto modo di apprezzare fino in 
fondo ogni tipo di sottigliezza testuale, forse sfuggita a chi ha deciso di 
lasciarsi trasportare da un fiume di concetti sbalorditivi che l’hanno poi spinto
a ragionare sui significati più nascosti di questa pièce. “È un genere così pieno 
di concetti che si può rischiare di evitarlo perché troppo intellettuale. Eppure 
– confessa un altro intervistato – ha un fascino indescrivibile.” Nonostante il 
diverso grado di preparazione della platea, determinante per la riuscita dello
spettacolo è stata l’eccellente capacità di gioco e interazione dei bravi attori.

_Chiara Gallo

Intrattenimento o contenuti? Che cosa cerchiamo nel teatro? E nella vita? 
Impossibile non pensare a queste domande guardando Hallo! I’m Jacket! Il 
gioco del nulla, difficile rimanere indifferenti dopo un’ora di “puro delirio”. Il 
palco diventa uno stadio o uno studio televisivo dove l’unica cosa che conta è 
l’autocelebrazione, l’apparire e il divertire che porta con sè il non pensare e, in 
assenza di volontà e desideri, il non sognare. All’inizio c’è solo un armadio in 
scena, la “magic box”, dalla quale vengono tirati fuori innumerevoli oggetti che 
man mano vanno a comporre il campo di battaglia, uno scenario quasi 
apocalittico che si delinea nel continuo crescendo di “idiozia” della 
performance. Uno spettacolo in cui inizialmente si ride molto e ci si diverte, 
ma via via l’amaro lasciato in bocca dalla assoluta mancanza di contenuti si fa 
così profondo da sentirsi quasi presi in giro dai due clown trash dei giorni 
nostri.
Attraverso un linguaggio fortemente ironico, la performance critica la società 
dello spettacolo e in generale la società di oggi, in maniera diretta e intuitiva. 
È il caso delle numerose citazioni teatrali ridicolizzate, distrutte e svuotate 
totalmente di significato per farne capire l’abuso contemporaneo ma, al 
tempo stesso, per consacrarne il valore e la grandezza.
A ritmare il flusso dello spettacolo una voce fuori campo, quella di Jacket, un 
qualcosa o un qualcuno che incita a fare cose ancora più semplici, ancora più 
vuote, perché lui “non è stupido ma non capisce”. Ma chi è Jacket? Può 
essere il pubblico o la società, può essere l’attore stesso o uno stato d’ 
animo. Soprattutto è la richiesta e il bisogno di un puro divertimento, 
totalmente privo di contenuti.
Nel finale l’ironia lascia il posto al pessimismo e sembra lanciare una 
provocazione: non solo non si vuole capire o pensare ma, forse, non si vuole 
nemmeno sognare.

_Seraina Emery 

Se uno degli elementi che determinano la riuscita di uno spettacolo è il 
pubblico, si può dire che la compagnia Dimitri/Canessa abbia avuto un grande 
aiuto: una sala piena ha riscaldato l’ambiente con una partecipazione vivace e 
generose risate. Ecco alcuni dei commenti raccolti all’uscita tra spettatori 
divertiti e interessati:

Se dovessi scegliere un momento per rappresentare lo spettacolo, 
quale ti verrebbe in mente?
In generale – racconta una giovane spettatrice – tutte le parti in cui è 
presente il personaggio di Jacket, ma in particolare lo stacco finale nel quale 
viene evidenziato il tema dell’immagine esteriore che diamo di noi stessi.

Pensi che oggi ci sia il bisogno di fare o di vedere uno spettacolo sul tema 
dell’assenza di contenuti nella società contemporanea?
Assolutamente sì. Oltre che divertente – commenta una spettatrice 
entusiasta – ho trovato lo spettacolo molto attuale, perché oggi c’è una 
continua richiesta di apparire e di far vedere forme di intrattenimento 
sempre più ripetitive. Bisogna uscire da questi schemi, riflettere e andare 
oltre il “non capire subito”.

_Seraina Emery 
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Luce fredda e pallida. Quattro danzatrici entrano una ad una per disporsi in 
riga dando le spalle al pubblico. Inizia così lo spettacolo Rosas danst Rosas, 
coreografato nel 1982 da Anne Teresa De Keersmaeker. La musica 
s’interrompe, le interpreti crollano a terra. Entrano in un sonno tormentato 
descritto da movimenti strascicati e scandito unicamente dal suono del loro 
respiro e continuo voltarsi, sussultare e accasciarsi sulla scena. Rapita sino 
all’ipnosi, la sala entra in uno stato d’angoscia.
“È tutto così?” commenta qualcuno. Quasi per risposta una performer si 
sveglia, segnando il termine del frenetico dormiveglia per dirigersi verso il 
fondale e disporre nello spazio quattro gruppi di sedie, dove lei e le sue 
compagne calzano le scarpe e sostano esauste. La musica si fa metallica, 
simile al ticchettio di un orologio combinato a rumori meccanici, che porta le 
interpreti a eseguire una sequenza di movimenti quotidiani e minimali, secchi, 
dettati da un monotono lavoro di produzione. 
Terminati i loro doveri, le performer dispongono le sedie in riga per danzarci 
davanti. Una di esse si avvicina lentamente al pubblico sistemandosi la 
camicetta grigia con un’aria sempre più compiaciuta, illudendolo di affermare 
la propria singolarità mentre oscilla esattamente come le sue compagne, 
reintegrandosi poi alla massa da cui un’altra si separa per eseguire la stessa 
sequenza di illusoria unicità. La luce è calda, illumina tutta la scena.
Nell’ultima sequenza le interpreti formano intrecci lineari, rigidi, totalitari, in 
contrapposizione ai movimenti fluidi e morbidi. Pian piano rompono gli schemi, 
si muovono sul palco in cerchio e piroettano serene, complici e soddisfatte. 
L’armonia estasia il pubblico che oramai ha perduto la nozione del tempo e si 
meraviglia via via che il ritmo aumenta. Giunta al culmine, la musica s’arresta. 
La luce è di nuovo pallida e fredda. Un’interprete crolla. Buio.
Un pensiero comune aleggia: sublime.

_Chiara Gallo

Ci sono un meccanico di biciclette e una signora vestita di nero 
accompagnata sempre da pacchi e valigie. Da un lato c’è un uomo che appare 
come una presenza superiore, qualcuno che conosce la verità su tutto; 
dall’altro una donna che ha semplicemente bisogno di ascoltare ma anche di 
aprirsi e che, sebbene con qualche difficoltà, riesce a farsi guidare 
nell’abbattimento del muro della vergogna, tema principale dello spettacolo. 
L’argomento viene proposto tramite lo scambio di battute non solo tra i due 
personaggi, ma anche attraverso il contatto diretto con il pubblico. 
La vergogna, un’emozione che ha reso l’ora piena: piena di riflessioni su 
questo tema, piena di poesia, piena di storie da cui apprendere. Certo, ci si 
ritrova con molti dubbi, molti pensieri accompagnati dal bisogno di essere 
analizzati e compresi fino in fondo. Ma si può desiderare di più da uno 
spettacolo? La bellezza di concedersi del tempo per appagare questo 
bisogno. Sia le luci sia lo scenario contribuiscono a creare un luogo molto 
magico, un luogo che diventa anche intimo, che ti fa sentire semplicemente 
come all’interno della tua pelle. 
In questo spettacolo anche il vestito di scena ha un significato 
particolarmente importante: il personaggio femminile indossa un cappotto 
molto scuro che all’interno racchiude però un’immensa quantità di colori e 
follia, custodendo semplicemente il cuore della storia.
Insomma, una storia che tocca un tasto molto sensibile all’interno di chiunque, 
soprattutto di chi, come me, si trova nell’età dell’adolescenza: un tasto che 
viene premuto esattamente come viene premuta una matita su un foglio per 
scrivere una bellissima poesia. 

_Anita Manzolini 

Intervista agli attori

Da dove nasce l’idea dello spettacolo?
Stefano Bresciani: “Ci siamo lasciati suggestionare dal racconto Matite dello 
scrittore turco Yashar Kemal, su cui volevo da tempo lavorare con la 
compagnia Teatro Pan. La storia originale però finiva molto male e questo ci 
ha spronato a utilizzare una metodologia di lavoro che alleggerisse il tema 
fondamentale, la vergogna.”

Questo tema colpisce soprattutto noi adolescenti, 
voi come vivete il muro della vergogna?
S.: “Per noi attori è anche più facile, perché? Il nostro lavoro ci aiuta! Sulla 
scena non ho timidezze, però nella vita qualche vergogna ce l’ho, perché si 

mantiene sempre qualcosa di intimo. Il nostro lavoro è una terapia naturale, ti 
spogli di tutto quello che hai, e talvolta metti anche la tua intimità a 
disposizione dei personaggi che interpreti.”

Cinzia Morandi: “Riuscire a tirar fuori quello che hai dentro e dargli un nome è 
già metà soluzione del problema. Poi spesso succede che le cose che dici si 
rivelino comuni agli altri. Se hai il coraggio di metterle sul piatto ti accorgi di 
non essere l’unico, anzi.”

Come si reagisce quando il pubblico (giovane) disturba?
S.: “Fa parte della sfida, è da 35 anni che faccio teatro-ragazzi, può capitare. In 
un certo senso il palco è un luogo privilegiato, dove gli attori possono dire e 
fare molte cose; talvolta questo atteggiamento di disturbo è dovuto al fatto 
che un pubblico giovane, non sempre abituato ad andare a teatro, appena la 
luce si spegne, vuole diventare protagonista.”

Il personaggio femminile ha un temperamento incostante, com’è stato lavorarci?
C.: “All’inizio non è stato facile perché non riuscivo a capire il percorso del 
personaggio: riesce a passare da arrabbiatura a scioltezza in pochi istanti. 
Roberto Abbiati (il regista) lavora in una modalità molto particolare e, da 
dentro il lavoro, non era sempre tutto chiaro. A furia di rifarlo ho cominciato a 
capire: è come guardare dei pezzi di un puzzle e alla fine, con pazienza, capisci 
come incastrarli.”

Il vestito femminile rispecchia pienamente lo spettacolo, è stato d’aiuto?
C.: “All’inizio quando mi dicevano ‘apri il cappotto e balla’ non realizzavo il 
significato di questa azione, poi rivedendomi in video mi sono accorta che il 
gesto arrivava in maniera molto forte e che comunicava al pubblico le 
sfaccettature del personaggio.”

_Anita Manzolini 

minimalismo ipnotiCo
ROSAS DAnST ROSAS

Come una matita sulla pelle
mATITE

dentro e fuori dal personaggio
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Due luoghi, due attimi, una storia. 
Si potrebbe riassumere così cut della compagnia Philippe Saire. Ed è proprio 
un taglio, o forse una ferita, ciò attorno a cui ruota la narrazione dello 
spettacolo. Gli spettatori sono infatti divisi in due gruppi che assistono a due 
parti diverse della stessa rappresentazione.
Durante la prima metà dello spettacolo si ha una sensazione di confusione e 
curiosità per i rumori e la musica provenienti da dietro il telone nero (dove si 
trova l’altro palcoscenico). Dopo l’intervallo i due gruppi del pubblico si 
invertono per scoprire l’altro lato della storia, e solo a quel punto si iniziano a 
collegare i pezzi del puzzle narrativo. Sia dalle musiche sia dagli sguardi degli 
artisti si può percepire in sottofondo una sensazione di disturbo e di tensione.
Da una parte del palco troviamo come unico elemento di scena semplici 
scatole che, nell’arco dello spettacolo, mutano il loro significato: da muro 
invalicabile a ricordi del performer. Memorie che fanno trasparire il dolore e 
gli sforzi per tenere insieme quello che rimane di un Paese ormai sconvolto 
dagli scontri. Dall’altra parte troviamo invece il ricordo di una nazione dove la 
gente era felice e unita, tra balli e risate. Il telo che divide la scena non 
impedisce ai performer della compagnia Philippe Saire di sfondare il muro che 
divide la realtà dalla mente del protagonista: sono proprio le evoluzioni dei 
loro movimenti a condurre quest’ultimo ad accettare la realtà, e allo stesso 
tempo a trascinarlo nella falsità dei ricordi. È questa la magia di tale triste 
storia, che trasforma il teatro in un luogo senza tempo in grado di toccarti nel 
profondo.
E anche se non tutto è chiaro all’uscita dal teatro, come quando ti svegli da un 
sogno, resta qualcosa di indelebile, che sia un ricordo, un’emozione, o una 
semplice domanda. 

_Elia Jacop

Across the Universe è uno spettacolo articolato in tanti brevi sketch, che si 
sviluppano tra giochi di luce e giochi sonori tenendo il pubblico con il fiato 
sospeso e trasportandolo, da un quadro all’altro, in un sorprendente percorso 
alla scoperta della vastità dell’universo e della sua enigmaticità. Non solo una 
spedizione condotta da astronauti e corridori intergalattici lungo rotte 
infinite, ma anche un viaggio nella quotidianità dell’uomo comune che mette in 
luce quanto esso sia in stretta relazione e incredibilmente somigliante allo 
sterminato mondo oltre la terra e la conoscenza. Immensi e potenzialmente 
infiniti sono i temi trattati, ma mai vengono meno ironia e leggerezza. Tuttavia 
non manca una critica alla società contemporanea e forse al futuro destino 
dell’uomo. L’esistenza umana è effimera a confronto dell’infinità dell’universo, 
eppure si passa il poco tempo che si ha a disposizione a voler dare un senso 
alla vita, senza però riuscire a viverla a pieno. Un messaggio che emerge in 
particolare in apertura e in chiusura dello spettacolo, quasi fosse un vincolo 
che ci blocca all’interno di una realtà finita. 

_Amani El Sangedy

Intervista a Daniele Bonaiuti

Nel vostro spettacolo emerge chiaramente una stretta relazione 
tra la vita quotidiana e l’universo. Ma come trattate il tema del tempo?
“Il tempo per noi non è fondamentale: lo spettacolo tratta diversi aspetti 
dell’universo in ogni sketch, ambientato in uno spazio e in un tempo differenti. 
È lo spettatore a scegliere se i protagonisti siano gli stessi nella stessa 
dimensione o in dimensioni differenti, oppure se siano addirittura personaggi 
diversi da scena a scena.”

Una parte della nostra giuria ha assisto allo spettacolo dal vivo 
mentre un’altra tramite un video. Ci sono state delle differenze significative?
“Forse, l’arrivo e lo spostamento del meteorite ha un effetto meno forte: 
probabilmente la sua caduta sulla scena e i suoi movimenti celesti sono più 
stupefacenti dal vivo. Anche la scena in cui scriviamo sul cellulare è meno 
efficace nel video, perché mancano i sottotitoli. Tuttavia non dovrebbero 
esserci cambiamenti sostanziali.”

_Daiana Saxer Nova
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Intervista a claudio milani

Come si costruisce uno spettacolo dedicato ai bambini?
“Inizio sempre da un’immagine e nello stesso momento arriva un’idea di come 
poterla trasmettere. Ad esempio l’immagine del palloncino rosso in 
movimento, che non si lega direttamente allo spettacolo ma diventa 
l’immagine simbolo del desiderio di accettazione.”

Su quali temi vuole far riflettere questo spettacolo?
“Sul fatto che si vive nell’attesa e che, appena finisce un conto alla rovescia, 
ne inizia subito un altro. Dunque il valore che delle tappe che portano a un 
traguardo: il protagonista arriva a delle conquiste, comuni ad ogni persona.”

Come hai trovato un simbolo semplice per un concetto complicato 
come la nascita di Arturo?
“Non era mia intenzione rappresentare le corde come DNA, ma ogni 
spettatore può cogliere sfumature diverse in base alla sua sensibilità. La mia 
idea era piuttosto quella di rappresentare diverse tipologie di famiglie perché 
non è importante tanto il corredo genetico quanto più le persone che lo 
circondano.”

Com’è nata l’idea delle lucciole?
“Ho fatto un viaggio in Italia e una notte mi trovavo in un prato pieno di 
lucciole. Il momento mi aveva talmente colpito da inserirlo in questo 
spettacolo tramite tecnologie ed effetti speciali da me creati.”

Perché il bambino apre i regali della Morte prima della fine?
“Perché vuole insegnarci a godere la fine prima di arrivarci, dunque è meglio 
aprire i regali man mano che il tempo avanza. Mentre la Morte inizia ad 
andarsene, il bambino gli chiede quando tornerà, lei gli risponde di iniziare a 
contare. Questo rappresenta un’inversione, perché smette di contare alla 
rovescia. A volte e bello pensare che ci sia una fine e altre volte che non ci sia.”

_Daiana Saxer Nova

“IL vEro vIAGGIo DI SCoPErtA 
NoN CoNSIStE NEL CErCArE NUovE tErrE, 
MA NELL’AvErE NUovI oCChI” 
Cit. marcel proust

Hai imparato a Contare?
RAccOnTO AllA ROVEScIA

dietro le quinte

Con uno sguardo curioso e un tono divertente, Claudio Milani porta gli 
spettatori, grandi e piccoli, nel semplice ed essenziale mondo dei bambini. La 
storia dello spettacolo Racconto alla rovescia comincia con un incontro: quello 
tra la Morte e Arturo il giorno del suo compleanno. Questa offre al bambino 
sei scatole di varie dimensioni, da cui estrae i sei conti alla rovescia che hanno 
segnato l’esistenza di Arturo, come la nascita, durata ben nove mesi. L’attore 
riesce quindi a trasmettere al giovane pubblico concetti importanti e 
complessi ma ridimensionandoli e addolcendoli grazie all’utilizzo di una 
simbologia fantasiosa ma chiara. Attraverso l’ingegnoso uso della luce e le 
numerose coreografie tecnologiche ideate da Claudio Milani e dai suoi 
collaboratori, i bambini percepiscono, ad esempio, che la vita esiste grazie 
all’intreccio dei genitori, due singoli fili, alla cui unione si aggiungono quelle di 
coloro che ci vogliono bene, poiché ogni “gomitolo/individuo” è frutto 
dell’amore che gli viene dato. Questo commovente conto alla rovescia 
accomuna tutti i presenti in platea, ed è il primo dei tanti di cui Arturo si 
rammenterà grazie alla Morte, leggera presenza e fiabesca regina dell’attesa.
L’abbattimento della quarta parete permette, oltre agli effetti speciali, di 
mantenere costantemente viva l’attenzione della fremente e giovanissima 
platea, con la quale l’attore interagisce, permettendo agli spettatori di 
intervenire coralmente.
Ma perché la Morte regala racconti alla rovescia al protagonista? Spesso si è 
tormentati in previsione degli eventi futuri, finendo per non godersi veramente 
l’attesa concessa. Avanzare, vivere appieno, raccontarsi, significa partire da 
zero e scandire tutti i numeri, uno dietro l’altro, senza sapere quale di essi 
sarà l’ultimo. Perché sì, anche le sorprese hanno un conto alla rovescia, 
semplicemente non si sa quando inizi. 

_Chiara Gallo

il traguardo dell’attesa
RAccOnTO AllA ROVEScIA
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Intervista agli artisti

Com’è nata la compagnia Gatto vaccino teatro?
La compagnia è nata pochi anni fa come conseguenza alla creazione dello 
spettacolo niña due passi nell’adolescenza. Ci conosciamo però sin 
dall’adolescenza, seppur i diversi percorsi intrapresi ci abbiano separato per 
svariato tempo. Ci siamo ritrovati poi casualmente, con la stessa voglia di 
raccontare in scena un’adolescenza dolorosa, quello che eravamo e quello 
che siamo diventati.
Tutto ciò è diventato il cuore pulsante di niña.

Se vi dico “adolescenti e teatro” a cosa pensate?
A nostro parere “l’adolescente” è un pubblico spesso trascurato nel teatro. 
Lavorando con molti ragazzi nei laboratori scolastici ci siamo resi conto che 
si fatica a trovare giovani che siano interessati allo spettacolo. Con la voglia di 
capirne la ragione e il desiderio di dar voce a chi crediamo molte volte non ne 
abbia a sufficienza, ci siamo buttati nel teatro giovanile.

Come mai la scelta di un argomento tanto delicato come l’adolescenza?
La scelta nasce da una necessità, quella di capire molte cose di quel periodo 
che fino ad ora non comprendevamo e che continuavano a tornarci alla 
mente nel tempo. Nasce dalla voglia di dare un senso a un periodo 
estremamente caotico.

In che modo guardate al vostro spettacolo?
Un vortice di emozione, un foglio bianco, fragile ma resistente, che può 
tagliare, far male e che, allo stesso tempo, ti offre mille possibilità, anche 
quella di sbagliare.

_Amani El Sangedy
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Il giornale del festival si è occupato di:
STRIPTEASE & OUT AT SEA di vanishing Point/Matthew Lenton
HAllO! I’m JAckET! Il gioco del nulla di Dimitri/Canessa
ROSAS DAnST ROSAS di Anne teresa De Keersmaeker 
mATITE di teatro Pan
cUT di Cie Philippe Saire 
RAccOnTO AllA ROVEScIA di Momom/Claudio Milani
AcROSS THE UnIVERSE di teatro delle Briciole
nIñA due passi nell’adolescenza di Gatto vaccino teatro

Realizzato in collaborazione con:

CresCere e resistere 
nIñA 
due passi nell’adolescenza
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