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con chi ancora non conosce realtà artistiche 
e di produzione «affermate» per gli addetti 
ai lavori, ma ancora «alternative» e poco note 
per chi non è assiduo frequentatore del pal-
coscenico.
La scelta di dare valore e rilievo allo sguardo 
di un giovane spettatore, affacciato sugli spa-
zi in cui un allestimento prende vita o su uno 
spettacolo in cui è il pubblico il primo attore 
coinvolto, apre nuove strade di coinvolgimen-
to. E offre al pubblico in erba la possibilità di 
entrare in contatto con una cultura teatrale 
che spesso si muove ai margini, senza sfruttare 
appieno le proprie potenzialità comunicative.

Dentro lo sguardo degli spettatori
 
Le stagioni di ZONA K, costruite di volta in 
volta attorno a un diverso focus tematico, 
costituiscono sempre un ottimo osservato-
rio per individuare le tendenze della scena 
europea, con un po’ di anticipo verso i grandi 
italiani centri di ospitalità e produzione. An-
che gli spettacoli che abbiamo osservato con 
il progetto Postcard from theatre tracciano 
un’interessante mappatura del panorama 
internazionale: dall’argentina Lola Arias allo 
svizzero Milo Rau, passando per il gruppo 
belga Berlin.
Ma cosa accomuna queste voci così differen-
ti? Il filo conduttore è illuminato dallo sguar-
do dei giovani redattori che, attraverso le loro 
testimonianze, tracciano un possibile glossa-
rio della scena contemporanea, individuando 
parole chiave e aree semantiche rilevanti. 
Nelle istantanee che leggerete si susseguono, 

Il progetto

Dodici spettatori appassionati e due foto-
grafi, tutti studenti o neolaureati di diverse 
università e accademie, tutti rigorosamente 
under 30 e coordinati da Stratagemmi – Pro-
spettive Teatrali. Si compone così la giovane 
redazione di Postcard from theatre, progetto 
nato per raccontare le diverse tappe di Dif-
fusione partecipata1 e mettere a punto una 
modalità di condivisione dello spettacolo dal 
vivo che andasse oltre la contingenza dell’e-
vento. Postcard from theatre è stato allora 
molte cose insieme: una strategia di comu-
nicazione teatrale sui social, uno spazio di 
riflessione critica, ma soprattutto un luogo di 
confronto, vicino alla sensibilità delle genera-
zioni più giovani.  Fin dalle prime riunioni di 
redazione, tra i ragazzi che hanno partecipato 
al progetto, ha preso piede l’idea di mettere 
in atto una strategia di comunicazione social 
che, senza rinunciare alla riflessione, potesse 
avere un output immediato durante lo svol-
gimento del progetto. È nato così il canale 
Instagram postcardfromtheatre, dove al rac-
conto degli spettacoli e delle loro specificità, 
si affianca uno sguardo rivolto ai luoghi, spes-
so inconsueti e non teatrali, e alle persone 
coinvolte, anche attraverso le testimonianze 
dirette del pubblico. Performance dopo per-
formance ha preso allora forma un archivio di 
«didascalie critiche» che accompagnano fo-
tografie di scena, panoramiche degli spazi e 
ritratti degli spettatori. «Cartoline» — appun-
to — «teatrali», da condividere virtualmente 
con chi ha visto lo spettacolo e soprattutto 

Postcard from theatre

1.  Il progetto, sostenuto da Fondazione Cariplo, unisce 
quattro diverse associazioni (ZONA K, Stanze, Prospettive 
Teatrali e Lapsus) e ne mette a sistema le rispettive speci-
ficità. L’obiettivo è quello di ingaggiare e fidelizzare nuovi 
spettaori under 30, una delle fasce di pubblico più solle-
citate dalle proposte di intrattenimento e quindi più bi-
sognose di un accompagnamento alla fruizione culturale.
Al fine di potenziare la partecipazione attiva del pubblico 
alle performance il primo passo è stato quello di seleziona-
re all'interno della stagione di ZONA K e Stanze una serie 
di spettacoli che prevedessero l’intervento degli spettatori 
e l’attivazione di luoghi inconsueti e in spazi diffusi della 
città. Su questa programmazione Stratagemmi e Lapsus 
hanno costruito e portato avanti specifici percorsi di edu-
cazione allo sguardo e di formazione sui linguaggi teatrali 
e sui temi degli spettacoli. 
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rapporto tra reale e verosimile, tra vicinanza 
ed estraneità, tra vero e falso: e si sono po-
sti, così, alcune delle questioni che stanno 
facendo riflettere in modo multiprospettico 
studiosi ed esperti. «Fuori» — scrive nella 
sua istantanea Cesare Blanc —  «il pubblico 
sa che in quella sala, davanti ai propri occhi 
sta per prendere vita una storia viva e vici-
na, ma tanto lontana dai consueti orizzonti 
di comprensione. So far, so close». In questa 
trasformazione del patto di incredulità con 
lo spettatore, in questo vitale rinnovamento, 
crediamo risieda uno degli aspetti più inte-
ressanti dell’arte performativa oggi.

Le pagine di Postcard

Questa pubblicazione, come un album di fo-
tografie e ricordi, raccoglie una selezione dei 
contenuti di Postcard from theatre: per ogni 
evento performativo sono state realizzate 
nove fotografie e altrettante didascalie criti-
che, firmate dagli autori sotto pseudonimo e 
dedicate rispettivamente a: spettacolo, luogo 
e pubblico. Come sul canale Instagram, per 
orientarvi nella lettura abbiamo classificato i 
contenuti con tre diversi hashtag:
#postcardfromstage per foto e didascalie che 
raccontano quello che accade in scena, 
#postcardfromcity per i focus sugli spazi e i 
luoghi in cui lo spettacolo è realizzato, 
#postcardfrompeople per le cartoline che 
danno voce agli spettattori-attori coinvolti 
nelle performance e al pubblico generico. 
Oltre all’attività di comunicazione e appro-
fondimento legata al canale Instagram, la 

per esempio, le parole «interazione» e «parte-
cipazione», a testimonianza dell’onnipresen-
te attenzione per lo spettatore nelle creazioni 
più significative degli ultimi anni. Il pubblico 
viene costantemente coinvolto e chiamato in 
causa, in modo più o meno invasivo e dura-
turo. C’è chi, come Eleonora Pippo, si prende 
il tempo per un vero e proprio processo di 
creazione partecipata; chi, come Chirstophe 
Meierhans, chiede allo spettatore di influire 
sull’esito del processo spettacolare attraver-
so voti e alzate di mano; chi, come Milo Rau, 
offre la fruizione immersiva di una cuffia, cre-
ando l’illusione dell’ uno a uno. E così l’azione 
scenica erompe e va verso lo spettatore, rifiu-
tando qualsiasi genere di barriera fisica con 
gli interlocutori. Non stupirà, allora, veder 
rincorrersi da una didascalia all’altra le pa-
role «luogo», «spazio», «sala», «limite». Non 
è stato possibile, per i partecipanti al proget-
to, parlare degli spettacoli senza fotografare 
e ripensare le location. La performance di 
Dance Makers ha fatto irruzione negli spazi 
dell’Accademia di Brera, cogliendo di sorpre-
sa studenti e osservatori casuali; Andy Field 
ha convocato il pubblico negli spazi di un Best 
Western Hotel, offrendo della città una visio-
ne inedita e spettacolare. Ma anche gli artisti 
che sono stati ospitati nella sede di ZONA K o 
al teatro La Cucina hanno immancabilmente 
mescolato le carte, divertendosi a collocare lo 
spettatore dove meno se lo aspettava.
L’ultima parola che vogliamo segnalare è 
forse quella più significativa per la scena 
contemporanea: realtà. Gli osservatori di 
Postcard from theatre si sono interrogati sul 

2.  Organizzazione indipendente con sede a Milano che 
promuove percorsi di ricerca e trasformazione in ambito 
sociale. Stefano Laffi, ricercatore sociale presso Codici, si 
occupa di mutamento sociale, culture giovanili, processi di 
emarginazione, consumi e dipendenze.

redazione, sotto il coordinamento di Stefa-
no Laffi dell’associazione Codici - ricerca e 
intervento2, ha condotto un’indagine demo-
scopica: l’analisi dei dati raccolti attraverso 
i questionari, sottoposti a diversi target di 
pubblico subito dopo gli spettacoli, sono 
pubblicati nell’ultima sezione di questo fa-
scicolo. Al racconto critico e allo sguardo sui 
luoghi e sui protagonisti si affianca così un’a-
nalisi sugli spettatori, che offre un diverso 
piano di lettura e di documentazione di que-
sto progetto. 
Un tassello in più, utile per valutare quale 
impatto hanno piani di intervento diversi 
ma complementari, quando vengono messi 
in atto contemporaneamente all’interno 
di un unico progetto culturale. Ma anche la 
possibilità, grazie all’incrocio e al confronto 
dei dati, di indicare i prossimi passi 
progettuali e le future destinazioni delle 
nostre cartoline teatrali.



Le ragazzine di 
Milano stanno 
perdendo il 
controllo. 
La società le teme. 
La fine è azzurra
concept e regia Eleonora Pippo 

ispirato all’omonimo fumetto di Ratigher

con Camilla Bonati, Clara Topputo, Elena 
Rieux, J. Gilda Pucci, Matilde Rosati, Paola 
Ricchiuto, Sara Guttadauro

visto a ZONA K
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Chi dice di rivolere indietro la gioventù, non pensa certo agli acneici tredici-se-
dici anni, buco nero della storia di ognuno di noi. I diciassette sono già tutta 
un’altra vita, complice almeno un poco l’immaginario della «regina danzan-
te» degli Abba. I diciotto meglio ancora: stessa testa, con qualche marcia in 
più. Curiosamente Eleonora Pippo, regista dello spettacolo «people specific» 
Le ragazzine (di Milano) stanno perdendo il controllo. La società le teme. La 
fine è azzurra, ha voluto sotto lo stesso tetto teatrale questi antipodi: 13-18 
anni. Una scelta ardita che però non sembra incidere così tanto sulla scena: 
non solo perché il «toto-età» è destinato a risolversi in un buco nell’acqua 
(impossibile distinguere con esattezza in quello che appare come un conti-
nuum anagrafico), ma perché tutte, tenere o meno tenere che siano, sono 
costrette a un passo indietro in termini di anni. Le protagoniste della grafic 
novel di Rathiger, da cui è tratta la drammaturgia e a cui le liceali sono chia-
mate a prestare anima e corpo sulla scena sono infatti due ragazzine delle 
medie. Ma a essere messe alla prova non sono soltanto le giovani interpreti: 
l’impressione è che ragazze e pubblico — stretti entro uno stesso spazio illu-
minato — siano chiamati a una eguale azione di ricomposizione del proprio 
vissuto. Non è un caso che le pause narrative abbiano la meglio, almeno psi-
cologicamente, sul tempo del racconto: le ragazze a turno cantano, «si esibi-
scono», o si cimentano tutte insieme in una prova di hula-hoop, con durate 
troppo lunghe perché si possa pensare a semplici «stacchetti». Si direbbe anzi 
che la narrazione, che fila tanto spedita da risultare caotica, sia una corsa a 
due tempi: quello di una riflessione obbligata per lo spettatore che si trova 
a ricordare una parte ormai archiviata della propria vita e quello accelerato 
delle performance delle ragazze, che portano avanti l’intreccio delle vicende 
delle due protagoniste. L’auspicata saldatura di esperienze, età e percorsi ha 
luogo ogniqualvolta una delle ragazzine indirizza una lettera alla sé del futu-
ro: una vocina amica che chiede di non essere dimenticata. Freddy Bear

#postcardfromstage
#leragazzinediMilano
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Se uno spettacolo prevede la partecipazione attiva del pubblico 
e della comunità locale, la promozione digitale non basta. Biso-
gna tornare alla matericità del manifesto, del volantino, dell’a-
desivo. Così è stato per lo spettacolo di Eleonora Pippo, realiz-
zato in una settimana di lavoro con un gruppo di adolescenti di 
Milano dai 13 ai 18 anni. In un progetto del genere, improntato a 
una forte disseminazione locale, è ancora possibile (e forse au-
spicabile) puntare su una campagna promozionale dalla forte 
impronta artigianal-famigliare che penetri capillarmente tra i 
parenti, nelle scuole, fra gli amici e i conoscenti delle attrici. We 
are not Girls. We are silver bullets for your middle-class brains! 
Questo lo statement che recita l’adesivo di promozione del pro-
getto: l’estensione concreta, in carta e colla, di una provocazione 
che idealmente ha raggiunto tutti i muri, le panchine, le scale 
e gli spazi del quartiere Isola e di Milano. Prisca Puntini

Quanti spettacoli si concludono con il gonfiabile gigan-
te di una ragazzina celeste che si incastra fra il palcosce-
nico e le travi reticolari del soffitto? La comparsa di que-
sto ready-made postmoderno che si espande con estrema 
lentezza e sbatte ostinato contro i riflettori sancisce il
passaggio fra i due segmenti costitutivi dello spettacolo: un «pri-
ma», dove lo spazio è vuoto, libero da elementi scenografici e abi-
tato solo dalle attrici e un «dopo», dove l’indiscusso protagonista è 
il colore azzurro. L’installazione La Fine Azzurra, opera della stessa 
regista, mette in scena quello che nel fumetto (da cui è tratta la 
drammaturgia) è «un fatto incontenibile, che travalica ogni con-
fine»: il tema della morte. Argomento che, a ben guardare è già 
preannunciato nel titolo dello spettacolo. Un aneddoto curioso? 
L’organizzazione di ZONA K non era sicura di poter accogliere lo 
spettacolo proprio per via delle dimensioni del gonfiabile. A noi 
sembra che questo imprevisto abbia potenziato l’efficacia della 
messa in scena: la colonizzazione della sala ad opera del gigante 
blu è ancora più invadente e pervasiva in uno spazio così ristretto.
Prisca Puntini

#postcardfromcity
#leragazzinediMilano
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Le «ragazzine» protagoniste, pur scambiandosi più volte i ruoli interpretati, non reci-
tano mai nei panni di un adulto. Quando la scena prevede la presenza di un genito-
re o di un insegnante, ecco che il pubblico viene invitato a collaborare: «Per la pros-
sima scena c’è bisogno che qualcuno di voi legga alcune battute. Chi se la sente?»
Non sempre, però, è immediata la risposta degli spettatori, un po’ per la timidez-
za, un po’ per la paura di sbagliare. Serve un incentivo: «Se qualcuno vuole fumar-
si una sigaretta, potrà farlo sul palco dopo aver letto ad alta voce le righe eviden-
ziate in giallo». All’istante dalla platea proviene entusiasta un «vengo io!». Yukio

#postcardfrompeople
#leragazzinediMilano



Veterans
ideazione e regia Lola Arias

con i veterani argentini della Guerra delle 
Malvinas Guillermo Dellepiane, Daniel 
Terzano, Marcelo Vallejo, Dario Volonté, 
Fabián Volonté 

visto a ZONA K
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Nel cortile dell’ospedale in cui fa lo psichiatra, un uomo in camice si butta a terra 
per salvarsi da un’esplosione. Un tenore, in un teatro, si salva miracolosamente la 
vita dopo giorni di navigazione senza speranza, su una scialuppa piccolissima e 
contro un vento troppo violento per lasciare scampo: quello proveniente da un 
ventilatore. Un nuotatore professionista vede morire davanti a sè un compagno 
d’armi, sul bordo della piscina dove si allena tutti i giorni. Sulla scrivania di un 
professore in tenuta militare si svolge un vero e proprio combattimento aereo 
di modellini. È vero tutto questo? Raccontate così sembrano scene surreali di un 
teatro dell’inverosimile e invece quella di Veterans è una rappresentazione ba-
sata su fatti realmente accaduti. E non si tratta di fatti qualunque, ma di morti, 
traumi e tragedie: è la guerra, quella della Falkland/Malvinas. Il conflitto però 
non è filmato in presa diretta, ma mostrato attraverso un mosaico di video, creati 
a partire dalla memoria delle persone coinvolte. Per i veterani di questa guer-
ra, ricordare non è tanto costruire il passato com’era, ma interpretarlo oggi coi 
mezzi del presente e gli strascichi che il tempo ha scavato in loro. I combattenti 
argentini delle Malvinas, non essendo volontari, hanno combattuto per forza e, 
una volta finite le ostilità, hanno dovuto continuare la loro vita, i loro studi, il loro 
mestiere. Per questo nello spettacolo firmato da Lola Arias sono proprio lavorato-
ri e professionisti a dare forma al passato con il corpo del presente, collocandolo 
nei luoghi dove lavorano e producendo un effetto di grandissima commozione 
attraverso la semplicità dei mezzi impiegati. Quanto è più evocativa e potente 
una ri-creazione artistica della realtà di un racconto lineare e verosimile dei fatti?  
Per lo spettatore, Veterans ha il valore del ricordo più lancinante. Neoromeo #postcardfromstage

#Veterans
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Linee perpendicolari suddividono lo spazio in modo estremamente simme-
trico; il perimetro della stanza raccoglie le testimonianze video, creando una 
specularità quadripartita sulle pareti laterali. Di fronte a ciascuna delle «de-
posizioni» appena tre sedie. Ogni video accoglie un pubblico molto ristretto e 
ravvicinato, forse nell’intento di instaurare una relazione intima tra testimone 
e ascoltatore. Un ampio rettangolo centrale viene lasciato vuoto e favorisce il 
movimento di chi viene ad assistere a questa video-installazione. Tuttavia, il 
vuoto è solo apparente: in quei pochi metri si intesse il rapporto tra il pubbli-
co — che può prendere posto nelle sedie disposte secondo uno schema più o 
meno classico di «platea» — e il diario della vita di un veterano, proiettato in 
fondo alla sala a mo’ di cinema. Lo spazio che intercorre tra gli occhi e lo scher-
mo ospita lo sguardo dello spettatore verso le pagine del diario, ma anche le pa-
role del protagonista che raggiungono chi è disposto ad ascoltare e, infine, si ri-
empie delle reazioni che il racconto suscita nel pubblico stesso. Swiffer_93

#postcardfromcity

Basta uno sguardo alle ambientazioni dei quattro video, perchè lo spettatore 
percepisca immediatamente le atmosfere che ciascun luogo porta con sè. Il 
campione di triathlon Marcelo Valejo racconta la propria storia a bordo pisci-
na; l’ospedale psichiatrico ospita la testimonianza dello psicologo Placa Daniel 
Terzano. Negli stessi luoghi in cui riconosciamo il «presente» dei protagonisti, 
prende forma il passato terribile che accomuna i veterans. Le Malvinas non han-
no più soltanto una collocazione geografica; le Malvinas abitano i luoghi della 
vita quotidiana, le stanze dell’ospedale, i volti dei colleghi, riportando alla men-
te e al cuore di quelli che furono un tempo soldati, una guerra che non li lascerà 
mai. Le ferite rivivono, ieri come oggi, e il sangue si riversa nell’ampiezza del 
teatro in cui si esibisce il tenore Dario Volontè, o nella colonna sonora di Castelli 
di ghiaccio che Guillermo Dellepiane ascolta nostalgicamente. Swiffer_93

#Veterans
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Alejandro, operatore culturale argentino, vive in Italia ormai da qualche de-
cennio. Dalle sue parole trapela un’intensa commozione: l’installazione di Lola 
Arias racconta al pubblico milanese come le tremende ferite subite dai suoi 
compatrioti fatichino a rimarginarsi, perché l’assurda logica di una guerra «a 
tavolino» non prevede né vincitori né vinti. «Da spettatore rivivo i momenti del-
la mia infanzia. Ho vissuto sulla mia pelle quella che più che una guerra è stata 
una battaglia, frutto della pazzia di un generale. Non c’è stata neanche una vera 
e propria dichiarazione, quindi tanto l’Argentina quanto il Regno Unito erano 
del tutto impreparati. Lo shock di questo conflitto è stato così violento da far sì 
che i reduci vivessero come in una realtà parallela anche per i decenni successi-
vi. Ancora oggi non chiedono giustizia né risarcimento, ma solo di essere ricor-
dati, perché pochi si rendono conto di cosa abbiano realmente vissuto. Credo 
sia molto importante mostrare un lavoro come Veterans in Italia perché il cin-
quanta per cento degli Argentini sono di discendenza italiana: siamo due po-
poli che si somigliano e hanno molto in comune. È bene dunque che gli italiani 
sappiano cosa è successo laggiù, per evitare di rivivere le stesse drammatiche 
esperienze che hanno toccato persone in cui scorre il loro stesso sangue.» Brux

Marcelo Vallejo, campione di triathlon. Dopo la 
resa dell’Argentina nel conflitto, il 14 giugno 1982, 
ha passato sedici anni della sua vita in uniforme 
con i veterani, combattendo la depressione a suon 
di alcol. Era stato alle Falkland per poco più di due 
mesi, abbastanza per avere impressi nella mente 
la pioggia, il gelo e il criminale pressapochismo. 
Nel 1999 in un viaggio a La Rioja con alcuni vete-
rani prese dell’alcol e degli antidepressivi, per poi 
buttarsi in una cisterna senza saper nuotare. Parla 
con calma e consapevolezza, mentre si prepara per 
tuffarsi nella piscina dove si allena. «Quando mi ti-
rarono fuori dall’acqua, pensai: “Dio mi ha gettato 
una corda”. Così avevo 40 anni e decisi di imparare 
a nuotare. Ho nuotato e ho nuotato fino a quan-
do non mi sono venute le squame». Slavina#postcardfrompeople

#Veterans



Long-lasting landscapes 
itinerari coreografici urbani

ideazione e interpretazione Dance 
Makers 

con la collaborazione di Scuola 
L’Arcobalenodanza e Accademia di 
Belle Arti di Brera 

visto all’Accademia  
delle Belle Arti di Brera
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Si notano le cuffie ammassate su un tavolo, una per ogni spettatore. Poi ci si ac-
corge che nella sala mancano un palco e gli attori. Una donna ci invita a seguirla: 
la danza di professionisti e giovani allievi ha invaso gli spazi di Brera. È possibile 
dare musica al silenzio, senza interromperlo? Si può ridare movimento a una 
statua, senza che si danneggi? La risposta di Dance Makers prende vita davanti 
ai nostri occhi, con delicatezza, senza imporsi sullo spettatore. Saliamo le scale, 
troviamo una danzatrice che segue il ritmo del silenzio e riporta alla lentezza il 
movimento frenetico che la città ci impone. Osserviamo come lo spazio cambi 
all’arrivo dei danzatori e riprenda colore e movimento. L’orizzonte dello spet-
tatore si amplia, dalla balconata di palazzo Brera possiamo osservare le coreo-
grafie di chi danza e i movimenti di comuni cittadini, che, inconsapevoli, si sono 
trovati a essere parte della scena. Siamo spettatori di spettatori, con un gioco 
sottile che scardina i punti di riferimento del pubblico. Percorriamo depositi 
bui in cui piccole torce illuminano statue, incontriamo una donna che danza al 
suono di passi e fruscii. Il rapporto nuovo con il luogo e con i suoni tocca anche il 
pubblico e lo disorienta: gli spettatori sono chiamati a camminare a occhi chiusi, 
percorrere uno spazio, toccare superfici e tastare corpi, guidati solo da una voce. 
Forse questa volta, vedendo l’ultima scena, possiamo apprezzare la possibilità 
di creare qualcosa andando oltre le prospettive già note, possiamo cogliere la 
poesia del movimento, la vitalità della musica, la spinta propulsiva della luce. 
Finisce lo spettacolo e togliamo le cuffie: perdiamo il suono ma rimane lo spae-
samento, che è condizione necessaria per accettare che gli spazi abbiano nuovi 
limiti, che la città possa essere sede di nuovi e possibili scenari. Cestpao

#postcardfromstage
#Longlastinglandscapes
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Una performer scende lentamente le scale affrontando i gradini con dedi-
zione, come fossero indovinelli da risolvere. Per un istante la compiutezza 
di ogni gesto imprime la sua sagoma nera sullo sfondo di marmo chiaro 
dello scalone di ingresso. È dichiarato, ormai: questo spettacolo è un omag-
gio all’architettura del luogo che lo ospita e nel quale è stato pensato e rea-
lizzato, come progetto site-specific, nel tempo di una sola settimana. Men-
tre la performer termina il suo viaggio in discesa dalla cima delle scale, noi, 
stipati nello sbarco della prima rampa, perdiamo il normale sistema di 
riferimento: dalle cuffie che ci è stato chiesto di indossare arriva una musi-
ca a coprire il rumore della folla che, come di consueto nel weekend, invade 
gli spazi del palazzo. La nota surreale del momento si sposa con le contin-
genze atmosferiche: è un uggioso sabato di novembre. Prisca Puntini

L’Accademia delle Belle Arti di Brera è un immenso labirinto in cui è 
senz’altro piacevole perdersi: ogni angolo ha la sua affascinante sto-
ria da raccontare. Ma chi, vagando per i corridoi e le scale dell’edifi-
cio, non si è mai imbattuto in un’invalicabile porta chiusa, che cela al 
pubblico una stanza misteriosa? La compagnia Dance Makers offre 
la possibilità di intrufolarsi nei sotterranei dell’Accademia, rigorosa-
mente al buio. I danzatori si muovono nell’oscurità attorno agli spet-
tatori, proiettando di tanto in tanto il fascio luminoso di una torcia 
su pareti e statue di gesso, in modo da consentire di cogliere alme-
no per un istante con lo sguardo i volumi e le superfici circostanti. 
Il braccio rotto di una Venere, un graffito sulla coscia di un vecchio, 
gli occhi vuoti di un volto enorme, cavi elettrici che fanno capolino 
da un tubo sporgente dal muro. Ciò che viene messo in risalto è una 
serie di cicatrici di un passato chiuso in cantina: forse la fine della 
«carriera» di un modello di gesso, inavvertitamente rotto durante il 
trasporto, forse i segni di una manifestazione studentesca. Yukio

#Longlastinglandscapes
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Federica è una delle giovani allieve 
che ha preso parte al progetto core-
ografico di Dance Makers. Quando 
la fermo per farle qualche domanda 
mi risponde entusiasta. In queste 
ultime due settimane i danzatori 
hanno passato le giornate nelle sale 
dell’Accademia di Brera a provare 
e riprovare i passi. Portare in scena 
lo spettacolo è stato un atto libera-
torio, in senso positivo ovviamente. 
La fase di creazione è stata impe-
gnativa ma il risultato è talmente 
bello per lei e per il pubblico, che ne 
è totalmente appagata. Le chiedo 
se secondo lei il luogo abbia influito 
positivamente sull’esito dello spetta-
colo: «Palazzo Brera, così imponente 
e silenzioso, in una giornata grigia 
come oggi, è stato il palco ideale 
per queste coreografie». E quando le 
domando a chi, tra le varie tipologie 
di pubblico, consiglierebbe questo 
spettacolo Federica sorride, ma non 
ha bisogno di tempo per pensarci: a 
tutti, nessuno escluso. Cestpao

#postcardfrompeople
#Longlastinglandscapes



Hate radio 
di IIPM/Milo Rau 

testo e regia Milo Rau

drammaturgia e ideazione Jens Dietrich 

con (live) Afazali Dewaele, Sébastien 
Foucault, Diogène Ntarindwa, Bwanga 
Pilipili; (video) Estelle Marion, Nancy Nkusi.

visto a Olinda/TeatroLaCucina 
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Hate Radio cerca di aiutarci a dare forma, volti e parole a una realtà che altri-
menti faremmo fatica a concepire. Milo Rau porta in scena la storia della RTLM/
Radio-Télévision Libre des Mille Collines, cercando di ricostruire fedelmente 
un’ora di trasmissione della stazione radio ruandese che ha avuto un ruolo non 
secondario nel genocidio dei Tutsi. Il disorientamento per lo spettatore è forte 
e nasce dal contrasto fra il carattere d’intrattenimento della trasmissione e il 
contenuto che è veicolato: gli ascoltatori del canale hanno subito una continua 
manipolazione ideologica, che non risparmia anche i quiz o le canzoni man-
date in onda. È attraverso gli interventi dei conduttori Georges Ruggiu, Valerie 
Bemeriki e Pascal Simbikangwa che si concretizza la crudeltà dei contenuti e il 
processo di affermazione dell’ideologia razzista e di legittimazione della «pu-
lizia etnica». Le telefonate «da casa», in cui alcuni giovani denunciano i propri 
vicini Tutsi, ci fanno comprendere gli effetti prodotti negli animi della popo-
lazione Hutu. A rendere ancora più forte l’impatto di questo lavoro è la pro-
iezione di alcune testimonianze di sopravvissuti al genocidio, uomini e donne 
sfuggiti alla condanna a morte che era stata decretata nella sede della RTLM, 
che entrano virtualmente in dialogo con la trasmissione. Al pubblico vengono 
dunque posti interrogativi fondamentali: La libertà di espressione è sempre 
compatibile con la tolleranza? Siamo in grado di riconoscere i contenuti nocivi 
di una trasmissione? Quanto è facile manipolare l’essere umano? Di fronte a 
queste domande rimanere spettatori passivi o semplici testimoni non è suffi-
ciente.  Cestpao

#postcardfromstage
#Hateradio
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Una stanza con le pareti trasparenti è la «scatola magica» dove viene messo in sce-
na Hate Radio. Al suo interno gli attori sono come pesci in un acquario, intrappolati eppu-
re indifferenti al mondo esterno, e lo spettatore ha la sensazione di schiacciare il naso con-
tro il vetro per spiare una realtà estranea, affascinante e agghiacciante al tempo stesso. Basta 
allungare lo sguardo dall'altra parte della scena, dall’altra parte di questo acquario umano, per scor-
gere, come in uno specchio, le stesse espressioni di sgomento nell'altra metà di pubblico. Skeeter

#postcardfromcity
#Hateradio
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«Quando ero in Burundi, e chiedevo a mia madre di parlarmi di quanto sta-
va succedendo attorno a noi, delle particolari relazioni che intercorrevano 
tra la nostra famiglia e gli altri, specialmente i rwandesi che venivano a far-
ci visita, lei mi rispondeva: “Ishyano!” Questa parola, in lingua kinyarwan-
da, significa “veleno, tabù, silenzio”; mia madre la utilizzava per mettere 
a tacere la mia pericolosa curiosità, senza prevedere che in questo modo 
avrebbe instillato in me l’irrefrenabile desiderio di indagarlo una volta per 
tutte, l’Ishyano. Fu così che, una volta cresciuto, mi unii all’esercito dei ri-
belli e andai a combattere in Rwanda, mia terra natale». Questa la testimo-
nianza autobiografica di Diogène Ntarindwa,  incontrato prima dell’inizio 
dello spettacolo, in cui interpreta l’estremista Kantano Habimana. Brux

Paola, insegnante di lettere in un liceo scientifico di Milano, porta i suoi stu-
denti a vedere almeno nove spettacoli all’anno: «uno per ogni mese del 
calendario scolastico». È così appassionata da dimostrare incredulità alle 
domande della nostra intervista: «Ma come? Certo che vado spesso a teatro! 
Lo faccio anche con le mie classi. Il teatro è l’unico modo che ho per far capi-
re ai miei ragazzi che i bisogni dell’uomo, gli stessi che loro ritrovano anche 
nella letteratura che studiano, sono reali e concreti!». Poi ride: «Forse non 
sono la persona più adatta da intervistare; per raccogliere risposte interes-
santi dovreste fermare qualcuno che a teatro non ci va mai». Certo, è piutto-
sto difficile trovare questo qualcuno al Teatro Olinda, nel parco dell’Ex Paolo 
Pini, al termine dello spettacolo Hate Radio di Milo Rau. Prisca Puntini

#Hateradio



Trials of Money 
di Christophe Meierhans

ideazione e regia Christophe Meierhans 

drammaturgia Bart Capelle

con Christophe Meierhans, Luca Mattei 

visto a ZONA K
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#postcardfromstage

Una fila di scarpe di ogni tipo, collocate sulla sinistra dello spazio scenico, attira l’attenzione dello spettatore: un paio di 
scarponi da uomo piuttosto malconci, decolleté rosse, mocassini in pelle, stivali da giardino, scarpe da ginnastica, ciabat-
te. Christophe Meierhans, ideatore e performer dello spettacolo, indossa le calzature un paio alla volta, per trasformarsi 
in ciascuno dei testimoni chiamati in causa durante il processo contro l’entità semi-personificata del Denaro. «Se il dena-
ro governa il mondo allora deve rendere conto dello stato in cui il mondo si trova» proclama un cartello scritto a mano e 
appeso sulla parete in fondo alla sala. Meierhans ci spiega il meccanismo della performance con voce calma e un leggero 
accento straniero, che conferisce un tono esotico alle sue istruzioni. 
Se il denaro fosse una persona di che crimini potrebbe essere imputato? A ogni spettatore viene consegnato un foglio 
con l’elenco delle accuse che potrebbero essergli rivolte e la lista dei testimoni chiamati a deporre. Il pubblico impersona 
il giudice, il cancelliere e tutti gli altri membri della giuria. Non cambia molto nel tono di voce, nella posizione o nell’ap-
proccio di Meierhans mentre interpreta i vari teste; sono le scarpe e le poche righe biografiche che possiamo leggere sul 
foglio che ci è stato consegnato a creare in noi un’immagine invisibile e un’aura indefinita che si sovrappone a quella del 
performer e che cresce e si arricchisce di dettagli, grazie alle domande poste dal pubblico. Skeeter

#Trialsofmoney
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A un lato dello spazio scenico c’è una scrivania occupata da uomo intento a di-
pingere: passa quasi inosservata. L’artista lavora concentrato e quasi incurante 
di quello che sta succedendo in scena, armeggiando con scotch, fogli e acque-
relli. Appende i suoi lavori uno dopo l’altro sulla parete dietro di sé e ogni volta 
che lo spettatore si ricorda di voltarsi a guardare nella sua direzione trova un di-
segno in più, a comporre un mosaico di schizzi intenso ed efficace. Skeeter

#postcardfromcity

La sala bianca di ZONA K ci accoglie quasi vuota, con le sue due grandi colon-
ne. I pochi oggetti presenti — scarpe, microfoni, cancelleria — non riescono 
da soli a farci individuare un possibile spazio univoco. Ecco allora che a dar vita 
allo spazio arriva la voce di Christophe Meierhans, che chiede al pubblico di 
compiere uno sforzo immaginativo. La sala si amplia, il soffitto si alza di molto. 
Ora le pareti sono ricoperte da pannelli di legno massiccio e pesanti drappeggi. 
La sedia sopra al tavolo al centro del palco acquisisce la dignità di uno scranno, 
su cui possano prendere posto i testimoni. Le tre file del pubblico ora siedono 
su una tribuna di legno, dietro a una recinzione. Basta affiggere una scritta a 
caratteri capitali, in cui si accusa il denaro, per completare la trasformazione 
della sala in una corte di giustizia. Yukio

#Trialsofmoney
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«Due bastoni circoleranno liberamente fra voi: a un certo momento, quando vorrà il giudice (premen-
do il tasto del telecomando), si illumineranno per darvi la parola: voi siete il tribunale che giudicherà 
l'imputato!». Appena un attimo di preoccupazione, giusto il tempo di capire se il bastone, come una 
«patata bollente», scaricherà l’onere del domandare al malavventurato di turno, volente o nolente. La 
prima domanda è perciò di un coraggiosissimo. Ma scoperto il meccanismo, l’entusiasmo generale 
fa presto a esplodere: volano i bastoni da una parte all’altra della platea e quasi non è possibile accon-
tentare tutti. C’è chi reclama la parola solo per una «considerazione»; ma si procede a marce forzate, e 
immediato è il richiamo all’ordine: «La rigrazio signora, ma dove sta la domanda?» Freddy Bear

#Trialsofmoney



Lookout
ideazione di Andy Field 

drammaturgia Sybille Peters 

con la straordinaria partecipazione della 
Classe IVB dell’I.C. Vittorio Locchi sede di via 
Passerini.

visto al Best Western Hotel Blaise & Francis
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Se la osservi dalla terrazza dell’Hotel Blaise&Francis, Milano si trasfigura: diventa habitat di 
animali selvaggi, brucia, riluce del rosso, del giallo e del blu dei semafori. Di giorno è la capitale 
italiana dell’innovazione tecnologica, di notte rimane senza connessione internet, così i Milane-
si possono finalmente riposare. Per riuscire a vedere tutto questo, però, bisogna essere in buona 
compagnia. E vi assicuriamo che un bambino di nove anni è la guida perfetta per un’esplorazio-
ne urbana senza precedenti. Brux

#postcardfromstage
#Lookout
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«Quella lì è la mia casa!». Emanuele 
ha 9 anni, ed è la prima volta che vede 
casa sua da così in alto. Di fianco a lui 
uno spettatore con in mano radiolina 
colorata guarda nella direzione del 
ditino teso. Affacciandosi insieme 
dalla ringhiera del piano più alto 
dell’Hotel Blaise&Francis, Emanuele 
racconta della vista di Milano che tut-
ti i giorni può ammirare da quel bal-
cone laggiù, un panorama che è un 
po’ lo stesso, ma meno emozionante. 
Da entrambi i posti, però, si vedo-
no le stesse cose: l’asfalto che odora 
d’acqua sporca, i graffiti rosa, le mac-
chine che sono buffe quando tentano 
di parcheggiare, le case che si abbrac-
ciano, il freddo della ringhiera che 
congela le dita dei due nuovi amici. 
Un uomo, piccolo come una formica, 
abbassa rumorosamente la saraci-
nesca del suo negozio. Micra Blu

«Ti immagini se tutti i posti fossero di tutti? Non dovremmo più chiudere nessu-
na casa e non esisterebbero più i lucchetti e le chiavi!». «A te piacerebbe?» chiede 
lo spettatore al bambino. «Certo che sì! Vedi quella casa gialla? Ci potrei entrare. 
E anche in quel palazzo tutto di vetri e appuntito. Potrei entrare in tutte queste 
case che vedi, e tutti noi potremmo vivere a turno in una casa sempre diversa. E 
forse tutti avrebbero un posto in cui dormire e non ci sarebbero più gli uomini 
che dormono per strada». Mentre il sole inizia a calare dietro ai palazzi di Mi-
lano, lo spettatore ridacchia ammirato, e ascolta dalla radiolina le registrazioni 
di altri bambini sconosciuti, e i racconti delle loro visioni della città si mischia-
no alle strade e ai palazzi che sta guardando in quel momento. Micra Blu 

#postcardfromcity
#Lookout
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Come ti chiami? Quanti anni hai? Qual è il tuo colore 
preferito? Qual è il tuo supereroe preferito? Se potessi 
scegliere fra diventare invisibile e volare cosa sceglie-
resti? Se potessi scegliere fra vivere per cent’anni ed 
essere la persona più povera del mondo e vivere per 
trent’anni ed essere la persona più ricca del mondo cosa 
sceglieresti? Una raffica di domande: è così che ci si co-
nosce, nel breve spazio della performance. Skeeter

#Lookout
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Zvizdal [Chernobyl, 
so far – so close]
di Berlin

ideazione Bart Baele, Yves Degryse, 
Cathy Blisson 

Con Nadia Pylypivna Lubenoce e 
Pétro Opanassovitch-Lubenoc 

visto a Olinda/TeatroLaCucina 
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Il disastro di Chernobyl modificò irrimediabilmente la vita di tutti coloro che vivevano nei pres-
si dalla centrale: la zona circostante fu totalmente evacuata. Solo una coppia di anziani decise 
di non abbandonare Zvizdal, il paese in cui entrambi erano nati e cresciuti, dove avevano pas-
sato sessant’anni della loro vita, l’unico che per loro meritava il nome di «casa». I Berlin hanno 
deciso di realizzare un’installazione a partire dal documentario curato dalla giornalista Cathy 
Blisson che ha seguito le vicende di Pétro e Nadia per cinque anni, dal 2011 al 2016. Finzione e 
realtà si mescolano sullo schermo: le riprese della quotidianità della coppia, isolata in una zona 
fantasma, circondata da una natura ormai selvaggia e che ha quasi totalmente cancellato le 
tracce della vita che animava il paese, si alternano alle riprese in diretta di alcuni modelli in sca-
la collocati sotto lo schermo. Nei plastici è riprodotto il susseguirsi delle stagioni, fondamentale 
nella scansione della vita di Pétro e Nadia. I modelli non solo ripropongono la casa e lo spazio 
circostante in cui vive la coppia, ma ci mostrano anche i due anziani all’interno del loro ambien-
te. Ed è proprio questo legame indissolubile, creatosi negli anni tra i due anziani e il loro territo-
rio, il centro nevralgico di Zvizdal [Chernobyl, so far – so close]; le parole di Nadia, detta Baba, lo 
esprimono chiaramente: «Una casa straniera è come una matrigna cattiva». Strauuss

#postcardfromstage
#Zvizdal
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Il quartiere di Affori è molto lontano da Chernobyl, ma stasera lo scenario è 
quasi altrettanto apocalittico: avanzi di cibo, cartacce e spazzatura si accumu-
lano in montagnole che orlano le strade; alcune persone vi frugano in cerca di 
cibo e cianfrusaglie utili, vincendo i vapori nauseanti che esalano da ogni dove. 
Ma qui non è esploso nessun reattore nucleare, è solamente finito un giorno 
di mercato, con tutto il suo ammasso d’immondizia da smaltire. Poco più in là, 
oltre il muro, il teatro Olinda è pronto a ospitare gli spettatori di Zvizdal [Cher-
nobyl, so far so close], carichi di inquietudini e domande su come sia possibile 
vivere quando tutto il mondo intorno è vicino al collasso. Cesare Blanc

Una volta qui era tutta cucina! Ora invece è un teatro: ai bollitori e alle pi-
gnatte si sono sostituiti faretti e altoparlanti, i muri (ancora) anneriti non 
raccontano più di stufati e risotti, ma le storie che gli attori mettono in sce-
na. In Zvizdal [Chernobyl, so far so close], però, non ci sono attori: il racconto 
della vita difficile di Pétro e Nadia è affidato al grande schermo luminoso, 
che proietta i loro corpi magri ed emaciati e fa risuonare le loro voci stanche. 
Fuori, il pubblico sa che in quella sala, davanti ai propri occhi sta per pren-
dere vita una storia viva e vicina, ma tanto lontana dai consueti orizzon-
ti di comprensione. Si diceva, appunto: so far, so close. Cesare Blanc

#postcardfromcity
#Zvizdal
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Il viaggio non finisce all’accensione delle luci 
in sala, ma continua anche dopo: un biglietti-
no distribuito all’uscita del teatro permette agli 
spettatori di avere le chiavi di accesso per «vede-
re come va a finire» la vicenda di Pétro e Nadia 
sul sito web della compagnia Berlin. In questo 
modo si può guardare a casa l’ultimo frammen-
to della storia che è stata raccontata in teatro e 
aggiungere il tassello che suggella e completa il 
racconto di una vita agra e difficile: Baba, rimasta 
vedova e senza più speranze per il futuro, recita 
il suo ultimo canto d’amore per la vita e per Zviz-
dal, suo paese natale: «È dolce la terra dove tua 
madre ti ha fatto nascere». Cesare Blanc

Un grande schermo centrale divide la platea in due spazi simmetrici e opposti. Sotto lo schermo 
una videocamera posta su un braccio meccanico si muove a 360 gradi, riprendendo a momenti 
alterni, i tre modelli in scala sottostanti che immortalano il susseguirsi delle stagioni nella zona 
di Zvizdal, località dimenticata dopo il disastro di Chernobyl. Una volta seduti, nonostante la 
frapposizione dello schermo, riusciamo a intravedere alcuni degli spettatori di fronte. La fru-
izione dello spettacolo allora non può più essere solo personale e individuale, ma si configu-
ra come quella di un pubblico consapevole della propria dimensione collettiva. Strauuss

#postcardfrompeople
#Zvizdal
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Didascalie critiche e cartoline teatrali a 
parte, Postcard from theatre è stata anche 
un’occasione per rilevare dati oggettivi sul 
pubblico teatrale milanese, con specifico 
riferimento alla sua composizione, alla sua 
provenienza e al suo rapporto con una pro-
posta artistica inconsueta che esce dagli 
spazi propriamente teatrali e coinvolge gli 
spettatori in modalità di fruizione molteplici. 
Per condurre quest’indagine Stratagemmi si 
è avvalsa della collaborazione del sociologo 
Stefano Laffi e dell’associazione Codici&Ri-
cerche, che hanno condiviso con la redazione 
di Postcard from theatre strumenti e meto-
dologie della rilevazione statistica, formando 
un team di «apprendisti ricercatori». A monte 
della ricerca sul campo i membri della reda-
zione hanno ideato con il sociologo una serie 
di domande che potessero tradursi in que-
stionari scientificamente attendibili e, una 
volta somministrati al pubblico, fornire rispo-
ste a specifiche questioni che animano la ri-
cerca nel campo dell’audience development. 
Quello che segue è l’esito del loro lavoro.

La metodologia di ricerca

L’indagine è stata svolta seguendo la meto-
dologia della «ricerca fra pari», ossia sele-
zionando un team di studenti e studentesse 
interessati al tema e formandoli come ricer-
catori e ricercatrici. Il gruppo è stato istruito 
sui fondamenti della ricerca — intendendo 
con questa sia la formulazione dei quesiti sia 
il testo delle opzioni di risposta — e ha costru-

ito la traccia del questionario sotto la guida di 
un ricercatore professionista. La traccia è poi 
stata trasformata in una serie di domande da 
somministrare all’uscita degli spettacoli, usan-
do un’app dedicata (Surveymonkey) come 
supporto di raccolta ed elaborazione. Per in-
dividuare più facilmente possibili connessio-
ni tra gli orientamenti soggettivi e il grado di 
confidenza che queste fasce pubblico hanno 
con il teatro, i ricercatori hanno in primo luogo 
suddiviso gli spettatori in tre «macrogruppi» 
e prodotto ad hoc tre diversi questionari, ri-
spettivamente indirizzati a: pubblico formato, 
composto cioè da persone che hanno avuto 
accesso a un percorso di avvicinamento al 
teatro1, pubblico artista di cui fa parte chi ha 
occasionalmente, e in veste non professionale, 
svolto un ruolo attivo nelle rappresentazioni e 
pubblico generico, rappresentato da chi non 
appartiene alle due categorie precedenti.

Il pubblico generico

1.  Il profilo del campione
Hanno risposto all’invito di partecipare alla 
rilevazione 175 persone presenti fra il pub-
blico di 15 repliche di diversi spettacoli in 
programma tra l’ottobre del 2018 e l’ottobre 
del 2019. Rispetto alla popolazione aperta si 
tratta di un campione prevalentemente fem-
minile (T.1: circa 6 persone su 10) e milanese 
(T.2: 2 su 3), giovane ossia composto da under 
35 in oltre la metà dei casi (T.3) e impegnato 

Il pubblico di Postcard

report e analisi Stefano Laffi

coordinamento ricerca Chiara Mignemi

monitoraggio redazione di Postcard from 
theatre

1.   In particolare sono stati attivati due percorsi di avvi-
cinamento al teatro per gli studenti delle scuole superiori: 
«Acrobazie critiche», progetto di visione e scrittura critica 
proposto da Stratagemmi e il laboratorio dell’associazio-
ne culturale Lapsus che unisce approfondimento storico e 
linguaggi teatrali. 
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sul fronte culturale: intendendo con questa 
espressione il fatto che per la metà lavora in 
ambito teatrale o culturale in senso ampio, 
e per circa il 20% studia (T.4). È anche il caso 
di segnalare che in una popolazione media-
mente così giovane una quota di occupazione 
pari all’80% dei rispondenti — e di disoccu-
pazione pari allo 0,5% — è certamente un 
dato rilevante.

T.1_Sesso	
femmina		  61,71%	 108
maschio		  38,29%	 67
TOTALE		  100%	 175

T.2_Quanti anni ha?	
under 18		  6,29%	 11
18-24		  14,29%	 25
25-34		  30,29%	 53
35-54		  35,43%	 62
over 55		  13,71%	 24
TOTALE		  100%	 175

T.3_Abita a Milano?	
Milano		  65,71%	 115
fuori Milano	 34,29%	 60
TOTALE		  100%	 175

T.4_Che cosa fa nella vita?		
studio			   19,43%	 34
lavoro nel mondo del teatro	 25,14%	 44
lavoro in campo culturale	 25,14%	 44
lavoro in altro campo	 29,14%	 51

sono disoccupato		  0,57%	 1
sono in pensione		  4,57%	 8
TOTALE			   100%	 175

2.   Il rapporto col teatro
Come si è avvicinato questo pubblico al teatro? 
Non sembra esistere una strada maestra per 
raggiungere la platea (T.5): pesano le relazioni 
(amici e fidanzati arrivano al 18%) ma questo 
valore è equivalente a quello della scuola; la 
passione personale conta (21%) e l’ascendente 
famigliare anche di più (26%), mentre la quo-
ta di chi non attribuisce a nessuna influenza 
esterna il rapporto col teatro è tutt’altro che 
residuale (16%). Questo contatto iniziale ri-
sente di altri fattori? Incrociando le variabili si 
nota che nel confronto fra maschi e femmine 
non tutte le modalità pesano allo stesso modo 
— sono decisamente le «fidanzate» a portare 
a teatro i «fidanzati» per la prima volta, mai vi-
ceversa; sulle ragazze ha più forza la famiglia, 
sui ragazzi gli amici — mentre non c’è una di-
namica chiaramente legata al crescere dell’età.

T.5_Qualcuno l’ha avvicinata al mondo del 
teatro?
nessuno		  16,00%	 28
fidanzato/a	 5,14%	 9
famiglia		  26,29%	 46
amici		  13,14%	 23
scuola		  18,29%	 32
passione/mestiere	 21,14%	 37
TOTALE		  100%	 175

Dal profilo campionario sappiamo che non si 
tratta di una porzione identica alla popola-
zione aperta. La frequentazione del teatro lo 
conferma: chi ci va per la prima volta o quasi è 
solo l’8%, la maggior parte ha un’abitudine a 
frequentarlo — 2/3 ci vanno almeno una volta 
al mese — e la quota dei più assidui, quindi di 
quelli che fra questi ne hanno una frequenta-
zione almeno settimanale, è pari ben al 36%. 

T.6_Le capita di andare a teatro?	
mai o quasi mai		  8,00%	 14
una volta alla settimana o più	 36,00%	 63
una volta al mese o poco più	 29,71%	 52
qualche volta all’anno	 26,29%	 46
TOTALE			   100%	 175

Da cosa è condizionata la costanza con cui si 
va a teatro? Incrociando le variabili anagrafi-
che si nota che maschi e femmine riportano 
valori simili, e l’età non sembra incidere sui 
comportamenti. Piuttosto è la scuola l’inne-
sco che rende la frequentazione più assidua, 
quasi che il teatro fosse una materia di studio: 
il 59% di chi vi si è avvinato attraverso il siste-
ma scolastico ci va almeno una volta la setti-
mana. In seconda battuta sono la passione o 
la propria occupazione a essere decisivi (T.6): 
il 32% di questa porzione di intervistati va a 
teatro almeno una volta la settimana, ma il 
numero cresce, 77%, se si considera chi ci va 
almeno una volta al mese. 
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Il questionario esplora poi un’altra variabile 
fra quelle che definiscono il rapporto con il 
teatro, ossia come si è venuti a conoscenza 
dello spettacolo. La distribuzione dei canali di 
informazione infatti esemplifica bene la spe-
cificità di questo pubblico rispetto alla popo-
lazione aperta: per tutte le fasce di età sono 
le fonti dirette — gli amici, la conoscenza in 
prima persona del teatro o degli attori — a 
fornire e a rendere efficace l’informazione; il 
web e la stampa pesano solo il 10% nella scel-
ta. In breve, se sono tanti i modi in cui avviene 
il contatto col teatro, la scelta dello spetta-
colo a cui assistere avviene attraverso canali 
fiduciari, di conoscenza diretta o consiglio fra 
amici (T.7).

T.7_Come è venuto a conoscenza di questo 
spettacolo?
conosco chi si esibisce	 18,39%	 32
internet/giornali		  10,34%	 18
passaparola/amici		  43,68%	 76
seguo il teatro/la compagnia	 24,14%	 42 
interesse per argomento/opera	 3,45%	 6
TOTALE			   100%	 174

3.  Il gradimento dello spettacolo
Per rilevare se fosse piaciuto lo spettacolo, 
il gruppo di ricerca ha scelto di formulare le 
domande e le relative opzioni di risposta non 
come valutazione di gradimento — onde evi-
tare di mettere in soggezione l’intervistato 
meno esperto — ma come consiglio. 

L’ipotesi è infatti che questo possa rappresen-
tare — per una forma spettacolare che, come 
abbiamo visto, dipende in modo decisivo dal 
passaparola — l’evidenza del gradimento e le 
effettive «chance di pubblico».
La netta maggioranza, pari a circa il 95% (T.8), 
sembra essere soddisfatto dello spettacolo 
appena visto. Sappiamo che si tratta di un 
pubblico selezionato, giovane, colto, arriva-
to a teatro perché interessato e consigliato. 
Ricordiamo che queste persone sono coloro 
che accettano di rispondere a un’intervista, e 
lo fanno a caldo, dopo lo spettacolo, quindi il 
dato nettamente positivo è prevedibile. Forse 
più interessante è la quota di chi è più pru-
dente: la risposta «sì, ma con riserva» viene 
scelta dal 18%, perché lo spettacolo teatrale 
produce meno spesso di un film o di un con-
certo una gratificazione immediata, risultan-
do talvolta più ostico e meno accessibile.

T.8_Consiglierebbe lo spettacolo?	
sì, a tutti			   76,57%	 134
sì, con riserva 		  18,29%	 32
no, con motivazioni soggettive 2,86%	 5
no, critiche puntuali		  2,29%	 4
TOTALE			   100%	 175

Incrociando le variabili, ci accorgiamo che chi 
si occupa di teatro ha ovviamente posizione 
più nette (lo consiglierebbe a tutti nell’82% 
dei casi contro il 77% come dato medio, a 
nessuno nel 5% contro il 3%), perché presu-
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mibilmente si attribuisce più competenze 
di giudizio. Chi lavora ma in un campo non 
culturale è più in difficoltà nell’apprezzare il 
lavoro («non ho capito» o motivazioni simi-
li nel 6% dei casi, in media nel 3% dei casi), 
mentre chi lavora in campo culturale ma non 
teatrale spicca per i «sì con riserva», pari al 
25%. E ancora ci si potrebbe interrogare se 
esista un «effetto dinamo», tale per cui più 
vai a teatro più lo apprezzi o, al contrario, una 
maggior frequentazione ti renda più critico 
ed esigente. La risposta è no: dai dati raccolti 
non si evince una correlazione con la reitera-
zione alla visione e il gradimento: 8 persone 
su 10, che siano o meno assidui frequentatori 
di teatro, consiglierebbero a tutti, incondizio-
natamente, lo spettacolo. Forse perché nella 
valutazione soggettiva pesa maggiormente 
la rappresentazione specifica e non l’arte te-
atrale in generale. Si può solo osservare che 
le uniche 4 persone che hanno espresso criti-
che puntuali appartengono alla categoria dei 
frequentatori assidui (una volta la settimana 
o una volta almeno al mese), quindi, come 
del resto è prevedibile, possiamo affermare 
che l’esercizio della critica puntuale compare 
laddove c’è abitudine al teatro.
Un ultimo quesito di gradimento ha 
riguardato il luogo dello spettacolo. In questo 
caso la valutazione è ancora più positiva: in 
una scala da 1 a 10 il gradimento medio della 
location è stato pari a 8,8, ossia quasi tutti 
hanno molto apprezzato, solo 7 persone su 
175 hanno espresso un voto inferiore al 6. 

4.  Come avvicinare il pubblico al teatro?
L’ultima domanda dei questionari esplicitava 
l’interrogativo fondamentale di ricerca, cioè 
poneva direttamente la questione di come 
avvicinare il pubblico al teatro, lasciando un 
campo di risposta libero e aperto. Le rispo-
ste raccolte — 130 suggerimenti, perché non 
tutti gli intervistati si sono sentiti di proporre 
qualcosa — sono state ricodificate e aggre-
gate in famiglie, e il quadro che ne esce è 
piuttosto chiaro. Il primo consiglio è relativo 
all’informazione: il teatro è poco visibile, non 
se ne parla, non è abbastanza presente sui ca-
nali di comunicazione, quindi la soluzione sta 
nel promuovere sia i canali più fiduciari — il 
passaparola, che come sappiamo è risultato 
importante per molte delle persone presenti 
agli spettacoli — sia quelli più attuali, come i 
social, Instagram in particolare.
Il secondo fronte di lavoro proposto è quello 
del coinvolgimento del pubblico: fare arte 
partecipativa, spettacoli interattivi, ingaggia-
re gli spettatori nella rappresentazione, farne 
parte attiva. Il suggerimento sembra nascere 
a valle di un’esperienza appena provata — 
«come è accaduto questa sera», dicono spes-
so gli intervistati — evidentemente gradita. 
Seguono una logica simili i consigli sul «fare 
teatro fuori dal teatro», nei luoghi della città 
e su temi di attualità, rompendo cioè l’aura 
di una «forma per pochi» incentrata per lo 
più su testi classici e realizzata in spazi con-
venzionali: c’è dietro l’idea di un teatro che si 
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vorrebbe più popolare, più diffuso, più vicino 
alle persone e alle loro vite.
Un’altra chiave è invece per certi versi antiteti-
ca. In molti suggeriscono che l’avvicinamento 
al teatro sia una questione che deve essere 
strettamente legata all’educazione primaria: 
andare a teatro ha a che fare con l’esservi ac-
compagnati fin da piccoli e col farne materia 
di studio a scuola. Dunque un’idea di un tea-
tro come parte integrante di un sistema cul-
turale, da insegnare e studiare, imprescindi-
bile nella formazione di ognuno. 
L’altro tema ricorrente è quello dell’accessibi-
lità, in un certo senso trasversale sia all’idea 
di un teatro diffuso, vicino alle persone, sia di 
un teatro come parte della formazione cultu-
rale di ognuno: un biglietto teatrale costa più 
di un mese di abbonamento a piattaforme 
di musica o film senza pubblicità (ma certo 
meno di una serata in discoteca), e per molti 
il suo prezzo è troppo alto.

Il pubblico formato

5.  Il profilo del campione
Le reazioni e le valutazioni appena osservate 
a proposito del pubblico generico cambiano 
quando si ha a che fare con un pubblico di 
ragazzi e ragazze che ha seguito un percorso 
di avvicinamento alla visione? L’ipotesi è che 
quella distanza, quella soggezione intellet-
tuale che può circondare il teatro si riduca, e il 
piacere dell’essere pubblico possa accrescersi. 

Questi spettatori, che hanno seguito il proget-
to guidato da Stratagemmi, hanno però un 
profilo particolare, assai diverso da quelle del 
pubblico generico: anche in questo caso è un 
campione prevalentemente femminile (63%) 
e milanese (67%) — ma è molto più giovane 
— nel 91% dei casi ha meno di 18 anni (erano 
il 6% nel pubblico generico) —  ed è composto 
nella massima parte da studenti, ovvero per il 
96% dei casi. In breve, si tratta in netta preva-
lenza di studenti delle scuole superiori.

6.  Il rapporto col teatro
Il fatto di essere giovani liceali, parte di un pro-
getto di formazione del pubblico, presuppone 
un rapporto privilegiato, a monte, con questa 
forma d’arte? No, i dati sembrano escludere 
che si tratti di un campione autoselezionato in 
base a una vocazione già manifesta, lo si capi-
sce anche dal confronto col pubblico generico 
(che non dimentichiamo, si trovava a teatro 
avendolo scelto). Questo pubblico (T.9) nel 
22% dei casi dichiara di non aver avuto nessu-
no che l’abbia avvicinato (era il 16% nel prece-
dente caso), riconosce la scuola come vettore 
fondamentale di contatto, non ha un elemen-
to di forte aggancio né nelle relazioni (amici e 
fidanzati qui pesano per il 4%, là erano il 18%) 
né nelle passioni (7%, contro il 21% di prima). 
Se volessimo leggere questo come un dato 
generale diremmo che, preso un gruppo di 
liceali, o è l’educazione/istruzione — famiglia 
e scuola — ad avvicinare al teatro, o è difficile 
che questo avvenga in altro modo.
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T.9_Qualcuno l’ha avvicinata al mondo del 
teatro?
nessuno		  21,95%	 27
fidanzato/a	 0,81%	 1
famiglia		  16,26%	 20
amici		  3,25%	 4
scuola		  50,41%	 62
passione/mestiere	 7,32%	 9
TOTALE		  100%	 123

Prova di questo rapporto marginale col teatro 
è il dato di frequenza: solo l’11% ci va almeno 
una volta al mese, nella metà dei casi ci si va 
qualche volta l’anno, nel 36% non ci si va mai. 
Il pubblico generico, che aveva scelto autono-
mamente di andare a teatro, è un frequenta-
tore molto più assiduo.

T.10_Le capita di andare a teatro?	
mai o quasi mai		  35,77%	 44
una volta alla settimana o più	 5,69%	 7
una volta al mese o poco più	 5,69%	 7
qualche volta all’anno	 52,85%	 65
TOTALE			   100%	 123

7.  L’esperienza di andare a teatro
Sappiamo che il pubblico generico è più 
maturo per età, è più abituato al teatro e ha 
molto gradito quanto appena visto. I ragazzi 
e le ragazze del pubblico formato partono in-
vece dallo svantaggio di aver poca confidenza 
con l’evento teatrale, cioè averlo conosciuto 
prevalentemente grazie alla scuola o alla fa-

miglia, e frequentarlo poco (si considerano 
assidui frequentatori solo nel 3% dei casi). 
L’esperienza è positiva, anche se non raggiun-
ge i livelli prima osservati col pubblico generi-
co. Consiglierebbe lo spettacolo appena visto 
— che è questione più circoscritta dell’espe-
rienza teatrale — il 57% senza alcun dubbio, 
il 79% considerando anche quelli che pongo-
no quale riserva. In altre parole solo 2 su 10 
intervistati sono rimasti delusi. Ci si potrebbe 
domandare se è il fatto di essere «digiuni» di 
teatro a condizionare la reazione degli inter-
vistati, ma non è così: chi non c’è mai anda-
to raccomanda lo spettacolo in modo simile 
a chi talvolta lo frequenta. Piuttosto, si nota 
che chi conosce il teatro tramite la scuola è 
più critico verso lo spettacolo (il 22%, contro il 
15% di chi non ha avuto alcun avvicinamento 
al teatro), ma si tratta di osservazioni su po-
che unità ed è difficile dire se si tratta dell’at-
teggiamento di studenti che hanno esigenze 
maggiori per la loro formazione specifica e 
per gusto personale, o se è la mediazione 
scolastica ad aver condizionato il piacere di 
andare a teatro (T.11).

T.11_Consiglierebbe l’esperienza che ha fatto 
con questo spettacolo?
sì, a tutti			   56,91%	 70
sì, con riserva		  22,76%	 28
no, motivazioni soggettive	 5,69%	 7
no, critiche puntuali		  14,63%	 18
TOTALE			   100%	 123
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A proposito di gusto, il questionario scandi-
va lo spettacolo in alcune «sotto-voci», per 
valutarne il gradimento. Se in generale (T.12) 
nell’esperienza teatrale si dà molto rilievo 
alla bravura degli interpreti e al tema tratta-
to, per quanto riguarda lo spettacolo «appena 
visto» a colpire gli spettatori formati, insieme 
all’argomento, è soprattutto l’allestimento 
scenico (T.13). La scelta del luogo, invece, ri-
scuote un gradimento non unanime (7,2 il voto 
medio, con diverse persone che hanno dato un 
voto insufficiente).

T.12_Cosa è essenziale per lei in uno spetta-
colo teatrale? (max 2 risposte)
bravura artisti	 38,55%	 96
opera		  14,46%	 36
tema trattato	 31,33%	 78
allestimento scenico	 10,84%	 27
durata		  2,41%	 6
altro (specificare)	 2,41%	 6
TOTALE		  100%	 249

T.13_Cosa ha apprezzato maggiormente di 
questo spettacolo?
bravura artisti	 23,15%	 25
opera		  24,07%	 26
tema trattato	 52,78%	 57
allestimento scenico	 48,15%	 52
altro (specificare)	 16,67%	 18
TOTALE		  100%	 108

La centralità del tema trattato fa pensare che 
l’andare a teatro sia soprattutto un’«espe-
rienza cognitiva». Lo confermano i riscontri 
raccolti con una domanda sull’«eredità» della 
serata, formulata così: «Si completi la frase: 
“Dopo questa esperienza...”». Nella maggior 
parte dei casi si dichiara di aver imparato cose 
nuove, di sentirsi più maturi, si vuole riflette-
re un po’ sul tema e magari parlarne con altri. 
In seconda battuta c’è un’«eredità volitiva»: 
si intende cambiare atteggiamento e com-
portamento su quel tema, dopo quello che si 
è appreso, e alcuni vogliono anche tornare a 
teatro. C’è poi anche un’«eredità emotiva»: si 
fotografa cioè questa esperienza come emo-
zione, come piacere, come meraviglia. Alcuni 
(24 intervistati) sono invece apertamente cri-
tici rispetto a quanto appena visto, ma anche 
in questo caso potrebbe pesare la reazione al 
tema trattato più che allo spettacolo teatrale 
in sé (T.14).

T.14_Dopo questa esperienza…
ho imparato cose nuove, mi sento accresciuto 
e maturato			   27
sono deluso, perplesso, critico verso lo spetta-
colo				    24
tornerò a teatro 			   15
rifletterò su quanto ho visto		  14
cambierò atteggiamento o comportamenti 
grazie a quel che ora so		  14
sono contento, felice, meravigliato	 14
ne parlerò con altri			   7
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Finora sappiamo che un pubblico di liceali, 
piuttosto inesperti di teatro, dopo un percorso 
di formazione, possono gradire lo spettaco-
lo, restando colpiti da temi e allestimenti, e 
cercando nell’esperienza teatrale soprattutto 
significati e messaggi. A seguito del percor-
so formativo affrontato e della visione degli 
spettacoli, riusciranno però a diventare nuo-
vo pubblico? Una domanda che è stata rivolta 
direttamente agli interessati: su 10 persone 6 
rispondono affermativamente, anche se quelli 
certi sono solo un terzo dei positivi. I numeri 
non sono così elevati da fare analisi più detta-
gliate, ma se prendiamo un campione di coloro 
che non erano mai stati a teatro, su 43 soggetti 
22 rispondono che sono intenzionati a tornar-
ci, di cui 4 «certamente». Questo dato può dare 
una misura dell’impatto del progetto: se si 
prende una classe di liceo, si può immaginare 
che una quota significativa, compresa fra 1/3 e 
la metà dei ragazzi e delle ragazze non abbia 
alcuna abitudine col teatro, ma che questo sot-
toinsieme in gran parte (8 su 10) possa arriva-
re ad apprezzare uno spettacolo, e forse nella 
metà dei casi a tornare a teatro. 

Il pubblico artista

8.  Il profilo del campione
C’è un terzo tipo di pubblico previsto nel pro-
getto: quello coinvolto ad hoc nella realizza-
zione dello spettacolo in una qualche veste 
non professionale. 

L’ipotesi di fondo è che un ruolo attivo nella 
performance — quindi il maggior grado di 
avvicinamento possibile per uno spettatore 
— influenzi l’atteggiamento verso il teatro, in 
un’accezione positiva.
Come potevamo immaginare questa tipolo-
gia di pubblico ha numeri più limitati — 45 
persone — ancora una volta in gran parte 
ragazze (33 su 45), prevalentemente studen-
tesse (37 su 45), con la presenza di qualche 
giovane già coinvolto in attività di lavoro in 
campo culturale (8 su 45), o teatrale in senso 
stretto (3 su 45). 

9.  Il rapporto col teatro
Il pubblico coinvolto attivamente nella rea-
lizzazione dello spettacolo ha una posizione 
intermedia rispetto alle altre due tipologie di 
spettatori prese in esame. Come il pubblico 
formato anche quello artista ha un rapporto 
col teatro mediato soprattutto dalla scuola e 
in seconda battuta dalla famiglia (non avendo 
nelle relazioni una risorsa di contatto significa-
tiva), ma più ancora di quello formato dichiara 
che nessuno lo ha avvicinato al teatro. A diffe-
renza di quello, il pubblico artista è però meno 
«digiuno» di teatro, cioè la quota di chi non va 
mai a teatro vale il 7% contro il 35% degli stu-
denti formati. Le frequenze più significative 
— una volta al mese e una volta la settimana 
— valgono il 36% (T.16), contro l’11% degli stu-
denti formati (T.10), ma contro il 66% del pub-
blico generico (T.6). 
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T.17_Consiglierebbe l’esperienza che ha fatto 
con questo spettacolo?
sì, a tutti			   66,67%	 30
sì, con riserva		  28,89%	 13
no, motivazioni soggettive	 4,44%	 2
no, critiche puntuali		  0,00%	 0
TOTALE			   100%	 45

L’esperienza gratificante non si traduce però 
automaticamente in affezione, ossia in un 
legame col teatro: fare teatro contribuisce  
solo parzialmente a diventare spettatori, e 
avviene meno di quanto accadesse per il pub-
blico formato. La chiave per capire meglio la 
ricaduta dell’esperienza si ha dalla domanda 
successiva, quella che chiede di completare la 
frase che ha come incipit: «Dopo questa espe-
rienza...». Tutte le ricadute sono personali, 
in termini di maturazione, apprendimento, 
emozione, ma non avviene alcun transfert 
verso la frequentazione del teatro. Al più, ma 
si tratta di 3 soggetti su 45, desiderano ripete-
re l’esperienza  (T.19).

T.18_Ora che ha fatto questa esperienza, 
pensa di andare di più a teatro?
no, ero già assiduo frequentatore 4,44%	 2
non saprei		  26,67%	 12
no			   11,11%	 5
sì, forse			   37,78%	 17
sì, certamente		  20,00%	 9
Totale			   100%	 45

T.15_Qualcuno l’ha avvicinata al teatro?
nessuno		  26,67%	 12
fidanzato/a	 0,00%	 0
famiglia		  20,00%	 9
amici		  4,44%	 2
scuola		  44,44%	 20
passione/mestiere	 4,44%	 2
TOTALE		  100%	 45 

T.16_Le capita di andare a teatro?	
mai o quasi mai		  6,67%	 3
una volta alla settimana o più	 4,44%	 2
una volta al mese o poco più	 31,11%	 14
qualche volta all’anno	 57,78%	 26
TOTALE			   100%	 45

10.  L’esperienza del teatro
L’aver collaborato allo spettacolo, l’essere 
stato coinvolto da non professionista è l’op-
portunità che è stata data a questo pubblico. 
Legittimo domandarsi allora se fare teatro 
cambi il rapporto con lo spettacolo.
La risposta è nettamente positiva: il coinvol-
gimento produce riconoscenza, il 95% delle 
risposte alla domanda «consiglierebbe lo 
spettacolo?» è infatti positiva, nella stessa 
misura in cui avveniva col pubblico generico 
(T.8) e in misura assai superiore rispetto al 
pubblico formato (il cui valore corrisponden-
te era pari a 80%, T.11). Un po’ meno brillan-
te — 7,6/10 il voto medio — viene valutata la 
scelta del luogo.
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T.19_Dopo questa esperienza
mi sento cresciuta [cambiata, più libera, più aper-
ta, più collaborativa, più consapevole] 	     18
ho imparato [qualcosa di nuovo, a conoscere gli 
altri, a muovermi nello spazio, a collaborare]	        8
provo una forte sensazione [di felicità, di purezza, 
di leggerezza, fusione col mondo]		         7
non provo nulla di particolare 		          5
voglio ripeterla			           3

Anche a questo campione di pubblico è sta-
to chiesto un suggerimento per avvicinare 
le persone al teatro. Benché in questo caso i 
numeri siano meno significativi — erano 45 
intervistati e solo alcuni hanno risposto — 
è interessante riprendere le questioni più 
ricorrenti. In questo frangente l’opinione 
più diffusa è che sia il teatro a dover andare 
incontro al pubblico, non viceversa. I temi 
dell’educazione e della formazione risultano 
allora marginali, mentre la proposta è quel-
la di un teatro che «scenda dal piedistallo» 
e si metta in dialogo coi cittadini. Un teatro 
capace di coinvolgerli, di sperimentare, di 
affrontare temi contemporanei e diffondersi 
in città in luoghi non prettamente deputati 
alla rappresentazione. Quello immaginato 
dal pubblico artista è quindi un teatro con 
maggior visibilità (che necessità di più pro-
mozione), accessibile (con prezzi calmierati) 
e divertente: per la noia, tra palchi e platee, 
non ci può essere posto.


