VERSO NUOVI IMMAGINARI COMUNI:
CONVERSAZIONE CON RENATA
COLUCCINI

Siamo

a Castelfiorentino, sede insieme a Empoli della IX
edizione di Teatro fra le

generazioni, organizzato dalla compagnia residente
Giallo Mare Minimal Teatro.

Una delle modalita che abbiamo scelto per
raccontare i quattro giorni di

quest’anno (dal 19 al 23 marzo 2019) e una serie
di brevi conversazioni con

alcuni dei professionisti presenti, in cui ci
concentreremo particolarmente sul

rapporto che l’arte intesse con la pedagogia
all’interno del teatro per

ragazzi.

La

prima di queste interviste e a Renata Coluccini,
del Teatro del Buratto. La

incontriamo al Teatro del Popolo di
Castelfiorentino, immediatamente al termine

di Amici per la pelle (il titolo e

ancora provvisorio), una coproduzione Teatro del
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Buratto e Atir Teatro

Ringhiera di cui e regista. Lo spettacolo, con la
drammaturgia di Emanuele

Aldrovandi e Jessica Montanari, apre il secondo
giorno del festival. Gli

interpreti sono Mila Boeri e David Remondini.

Lo spettacolo presentato in forma di studio e al
suo debutto. Al termine, la Coluccini non manca di
domandare ai bambini le loro impressioni. Cosa non
hanno capito, cosa li ha resi tristi e cosa li ha
fatti ridere. Del resto, come ci dice poco dopo,
recepire le reazioni, positive o meno, dei propri
interlocutori e il primo passo per cercare nuove
strade, per arrivare a un momento di
“ridefinizione”.

Come si manifesta in questo spettacolo il rapporto
tra arte e pedagogia?

Devo

premettere che per questo lavoro si sono
incontrate per la prima volta diverse

persone e diverse realta: Emanuele Aldrovandi e
Jessica Montanari che hanno

scritto il testo, gli attori, Mila Boeri e David



Remondini, che vengono

dall’Atir Ringhiera, e io che sono del Teatro del
Buratto. Io vengo dal teatro

per ragazzi, gli altri no, o non solo. Percio
durante tutto il percorso, nelle

discussioni sul testo, sulla messinscena, la
regia, mi sono trovata spesso a

dire “questo e giusto per i ragazzi, quest’altro
non lo €”. In questo modo ho

anche dovuto pormi degli interrogativi sulla
questione, dare delle risposte e

motivarle. Non sempre e stato facile, ma
certamente e stato utile.

L’educazione

comincia quando entri semplicemente a teatro e sei
messo davanti a un atto

d’arte; per poter parlare di pedagogia €
fondamentale fare un passo ulteriore e

chiedersi anche perché si stanno veicolando certi
contenuti, che domande e che

curiosita si vogliono muovere attraverso di essi.
Altrettanto fondamentale e

che questi contenuti rappresentino un’urgenza
anche per chi cura la messa in

scena.

In questo caso l’'urgenza dei drammaturghi era la
questione del rispetto dell’ambiente, che gia ha



un alto valore educativo e pedagogico di per sé.
Lavorando abbiamo capito perd che si poteva
spostare il focus sul rispetto di se stessi e
dell’altro, mostrando poi come il rispetto per
1l’ambiente venga di conseguenza. Dico questo
perché spesso si parte con l’'idea di veicolare dei
contenuti e delle riflessioni, ma molto spesso si
finisce per spostare il centro della ricerca a
partire anche dalla propria urgenza.

Ci ha colpito molto l’essenzialita della
rappresentazione. E uno strumento per accendere
l’immaginazione nel tuo pubblico?

Questo & un punto cruciale. Il teatro, per ragazzi
ma non solo, piu evoca e meno descrive e meglio e.
Solo cosi diventa un incontro, un momento
comunitario tra chi lo mette in scena e chi
partecipa da spettatore allo spettacolo. Se porti
il pubblico a mettere la sua carne, il suo
pensiero, il suo cuore nello spettacolo, senti di
costruire dei paesaggi immaginari comuni, che
cambiano a seconda di dove vai e degli spettatori
che incontri. E una delle cose piu affascinanti
del teatro per ragazzi, il pubblico ti fa davvero
cambiare lo spettacolo.



L’ho detto anche ai miei attori per questo
spettacolo: se riuscite a prendere i ragazzi per
mano e a fare un viaggio con loro, una volta
terminato, sarete cambiati anche voi. Certo, &
un’esperienza che dura poco, 50 minuti, ma ogni
volta e tangibile e differente, ogni volta si
incontrano nuove reazioni e si creano nuovi
immaginari.

L'essenzialita poi aiuta a fare emergere le parole
— e 1in questo spettacolo ce n’erano di
particolarmente belle — ma anche il silenzio. Di
immagini direi che forse siamo anche saturi.

La presenza cosli forte di silenzi potrebbe essere
una sfida rispetto ai tempi frenetici della
contemporaneita?

Si, come anche la presenza di dialoghi lunghi e
complessi. Ci ha sorpreso quanti concetti
“difficili” o “da adulti” sono arrivati con forza
al ragazzi e 1i hanno colpiti.

Cosa pensi che manchi oggi al mondo del teatro per



ragazzi?

Sicuramente

lo spazio della ricerca. Nei primi anni della mia
carriera teatro per ragazzi e

teatro di ricerca erano assolutamente intersecati,
perché in entrambi ci si

concedeva la possibilita di perdersi e di
ritrovarsi, nel linguaggio e nei

contenuti. Se questa possibilita manca, si procede
sempre per le stesse strade

conosciute, e che alla fine non portano piu da
nessuna parte.

Manca

anche l’'urgenza di parlare ai ragazzi, che e
assolutamente necessaria per

lavorare in questo ambito, e che significa essere
disponibili a mettersi sempre

in discussione. Si pud avere un proprio segno
stilistico, ma non riproporlo in

eterno, con la certezza di avere trovato il
linguaggio perfetto. I ragazzi

cambiano continuamente e ti pongono sempre nuovi
problemi, richiedono nuove

forme e nuovi contenuti con grandissima velocita.

Certo,



a volte non ci si puO permettere di mettersi in
discussione, perché e il tempo

che manca. Io lo dico sempre, ci vorrebbe il
“festival dell’errore” cosi da

permettere un confronto sui fallimenti, gli sbagli
e le lezioni che si sono

imparate. Troppe volte si riconosce lo sbaglio ma
non c’'e il tempo di chiedersi

quale nuova strada questo possa aprire e allora ci
si accontenta di quello che

funziona.

Infine, anche se adesso le cose stanno cambiando,
mancano gli incontri tra chi fa teatro per
ragazzi. Manca un momento di ridefinizione, in cui
chiedersi cos’e oggi quello che facciamo, in cui
fare un punto.

Marzio Badali, Nella Califano, Michele Spinicci

ESSERE SE STESSI, 0 LA RIVINCITA
DELLA FERINITA
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Cosa si cerca in uno spettacolo teatrale rivolto
alle nuove generazioni? Quando un adulto porta un
bambino a teatro (perché il bambino e portato e
non puo scegliere di recarvisi da solo come lo
psicologo e studioso Giorgio Testa specifica) in
base a cosa sceglie quale rappresentazione vedere?
Deve essere un titolo classico (una fiaba
appartenente al repertorio per l’'infanzia..),
affrontare un tema caldo per la societa odierna
(11 bullismo o l’'utilizzo delle nuove
tecnologie..), trattare concetti utili alla
crescita personale del bambino (altruismo,
comprensione, rispetto..), fargli capire quale sia
il suo ruolo nel mondo? Spesso gli adulti chiedono
allo spettacolo teatrale una predisposizione alla
pedagogia, dove per quest’ultima si intende “la
disciplina che studia i problemi relativi
all’educazione e alla formazione dell’uomo,
avvalendosi dell’apporto di numerose altre scienze
allo scopo di indicare i principi, 1 metodi, i
sistemi su cui modellare la concreta prassi
educativa” (fonte Treccani). Il teatro diventa
quindi un viatico attraverso cui fornire al
bambino alcuni strumenti utili che come una
bussola possano guidarlo a districarsi nel mondo,
lo rendano capace di relazionarsi con le altre
persone, di sviluppare un comportamento di
rispetto verso se stesso e verso gli altri. Ma non
e solo questo — che potrebbe far apparire il
teatro come una sorta di semplice stampella in
soccorso all’educazione (e forse sembrare



didascalico — e in proposito rimandiamo a una
piccola inchiesta. Il teatro tocca la sfera
emotiva, offrendo allo spettatore (bambino, ma
anche adulto) molto di piu che questioni su cui
apprendere lezioni e interrogarsi, perché lo si
vive sulla propria pelle e diventa un dispositivo
potente, diretto: passa attraverso un linguaggio
prorompente, € un corpo a corpo che arriva prima
della stessa parola, si serve di immagini
evocative che aprono a un’alterita o ad altri
mondi possibili, forse piu gentili, in cui la
bellezza e un valore aggiunto da rispettare, da
invocare.

Al festival Maggio all’Infanzia abbiamo assistito
a diversi spettacoli che suggerivano ai piu
piccoli con quale spirito affacciarsi alla vita.
Se da una parte il tema del coraggio e della paura
sono stati ampiamente indagati dall’altra parte
abbiamo notato come molte compagnie abbiano
esplorato il bisogno di spingere i bambini a
essere se stessi. Ne Le nuove avventure di Bruno
Lo Zozzo, spettacolo indicato dai 4 agli 8 anni, i
simpatici pupazzi creati da Lucrezia Tritone,
animati da Anna Chiara Castellano Visaggi e
Giacomo Dimase, diretti a loro volta da Marianna
Di Muro — affrontano in maniera semplice ed
efficace, il tema dell’amore. Come tutti i bambini
che si rispettino anche il piccolo Bruno pone
infinite domande a tutti quelli che lo circondano,
i genitori, gli amici e i maialini suoli compagni,
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per capire come poter essere accettato dagli
altri. Utilizza una narrazione lineare — senza
troppe sorprese — facendo leva su personaggi
leggeri e divertenti che catturano i bambini in
sala che ridono, partecipano a accettano alla fine
Bruno — come i suoi amici e soprattutto la sua
nuova fidanzatina — nonostante la sua avversione
all’acqua e al sapone. Non c’e dentifricio,
capelli in ordine né vestiti puliti che tengano se
questi piegano e trasformano la personalita: in
fondo, sembra suggerirci lo spettacolo, chi ti ama
lo fa per cid che sei e non per cio che vorresti
sembrare. Insomma il messaggio finale di essere se
stessi fino in fondo paga sempre, ci dice Bruno
che Zozzo era e Zozzo rimane tra i gridolini
entusiasti dei bambini che comprendono come
L’essere amati vada al di la di ogni apparenza
possibile, (nella speranza che non boicottino
1l'uso della saponetta per emulare il loro nuovo

amico pupazzo).




Le nuove avventure di Bruno Lo Zozzo

Si confronta invece con una drammaturgia grottesca
Emanuele Aldrovandi che compone Scarpette rosse
per BIBOTeatro, con la rigorosa e pulita regia di
Andrea Chiodi e le due brave ed esplosive attrici
Alessia Candido e Miriam Costamagna. Le due
scarpette rievocano la storia che le ha portate a
far liberare, in una ragazzina che le aveva
indossate, una energia irrefrenabile e
incontrollabile senza pero considerare le
conseguenze negative che questa avrebbe portato
alla bambina stessa (costretta a perdere i suoi
piedi) e alla persona a lei piu vicina (che dopo
averla accudita si ritrova a morire in
solitudine). E allora qui, in uno spettacolo
proposto dai 9 anni, Aldrovandi spinge verso
risultati estremi l’'essere se stessi a tutti i
costi, senza reprimere in alcuna misura le proprie
pulsioni. La scrittura del drammaturgo emiliano e,
come ci ha abituato anche nei suoi lavori “per
adulti”, una scrittura insistente e insistita, qua
e la scattante e nervosa, che cade “a goccia” sul
palco scavando lo spazio e assumendo come motore
interno le contraddizioni della volonta.
Repressione contro pulsione, responsabilita contro
liberta, riverenza contro autodeterminazione. La
bambina, che a livello logico-narrativo e la
protagonista della storia, viene ridotta a un
pupazzo gigante inanimato mentre le scarpette
rosse, i due oggetti, sono impersonate da attrici



in carne e ossa. E una sorta di “feticismo
scenico”, che giustamente simboleggia un certo
incancrenirsi della capacita di giudizio e scelta,
la cristallizzazione del percorso di crescita su
un solo e unico atto, la danza sfrenata, che piano
piano diventa esasperazione, rito macabro, destino
tragico.

Perché — sembrano dirci alcuni degli spettacoli di
Maggio all’Infanzia — la “scoperta di se stessi”
non e certo un pranzo di gala. Si tratta di un
processo che libera energie dionisiache,
potenzialmente pericolose e disgreganti. Occorre
andare sempre contro qualcuno o qualcosa, siano le
norme dell’apparenza (Le nuove avventure di Bruno
lo Zozzo) o le rigidita della morale comune
(Scarpette rosse). Essere se stessi significa
lottare?

I musicanti di Brema del Teatro delle Apparizioni
da a queste suggestioni precisi connotati
politici. La storia della sgangherata “combriccola
animale”, protagonista della fiaba dei fratelli
Andersen, e affidata in scena al duo
Bartolini/Baronio, che si incarica di arricchire
la narrazione di voci, rumori, versi e loop
chitarristici. C'e infatti la sovrapposizione fra
racconto orale recitato e forma-concerto, per cui
le vicenda e le gesta dei “musicanti” si
intrecciano con canzoni live ed effetti sonori. In
generale, perlomeno nei momenti piu riusciti dello
spettacolo, sono proprio due diverse sintassi a



fondersi insieme: nel momento in cui gli animali
fanno irruzione nella casa dei briganti, una delle
scene-madre della fiaba, ecco che viene rotta
anche la scenografia in un tripudio di luci e fumo
sparato sul palco, come nel piu classico “culmine”
da concerto-rock. E a partire & la piu classica
delle canzoni di dissacrazione e ribellione
nichiliste: Anarchy in the UK dei Sex Pistols. I
padroni della fiaba, dai quali le bestie scappano,
diventano allora i1 “padroni” contro cui si dirige
la lotta di classe (verso la fine dello spettacolo
vengono proiettate immagini che rimandano alle
fabbriche e al mondo del lavoro odierno). Cosi il
viaggio dei musicanti di Brema diventa un gesto
politico, un romanzo on the road di stampo se non
sessantottino perlomeno che affonda le radici
nell’atmosfera beat (Che colpa abbiamo noi?, La
mia banda suona il rock sono alcuni dei titoli
suonati durante la messa in scena). Qualcosa che,
per l'animalizzazione allegorica di vicende
Politiche (con la P maiuscola), a tratti potrebbe
ricordare due illustri precedenti: il classico La
fattoria degli animali di Orwell e 1’oramai
altrettanto celebre Maus di Art Spiegelman.



Scarpette rosse

Essere se stessi non significa dunque guardarsi
dentro, ma costruire delle alterita, proiettarsi
verso un altrove utopico ma possibile. Anche se
sembra paradossale, la “solitudine” (leggi:
individualismo) e d’'ostacolo, non d’aiuto,
all’introspezione e alla scoperta di sé. Il filo
concettuale di questi tre spettacoli pare dirci
infatti che solo nell’incontro con l’altro, o
meglio nella radicale spinta a volerlo
“abbracciare” e comprendere, risiede il principio
dell’essere se stessi.

Eppure, di quale Altro stiamo parlando? E in che
modo esso viene evocato sul palco? Le nuove
avventure di Bruno lo Zozzo, Scarpette rosse e I
musicanti di Brema sono proposte per certi versi
antitetiche. La prima concepisce il diverso da sé
come semplice relazione affettiva e



interpersonale, facendo leva su una totale
trasparenza e perfetta intelligibilita
dell’'approccio drammaturgico; le altre due
rimandano invece a una dimensione oscura e
inafferrabile dell’animo umano, che per Aldrovandi
diventa un’energia irrefrenabile e scomposta con
cui far “esplodere” gli elementi scenici in un
processo parossistico, mentre per il Teatro delle
Apparizioni e quasi la negazione dell’umano,
nemmeno l'animalita ma una ferinita caotica e
istintuale, che trova il proprio corrispettivo
formale nella confusione di livelli e piani
narrativo-scenografici (concerto rock, racconto,
recitazione onomatopeica, etc.).

In generale, si intravede il rischio che
procedimenti siffatti non riescano a reggersi da
soli. Se, come accennavamo all’inizio, per
pedagogia si intende appunto “bussola”, capacita
di fornire al bambino strumenti per orientarsi,
sembrerebbe che nel caso degli spettacoli di
Marianna Di Muro, ma soprattutto di BIBOteatro e
Fabrizio Pallara una tale istanza “educativa” non
Sia presente in scena ma venga rimandata a un
momento del tutto “extra-teatrale”. Si evoca la
sporcizia e il caos, si fanno riferimenti a
immaginari politici abbastanza precisi e
precisamente “schierati” che difficilmente
risuoneranno nella mente di un bambino, lasciando
perdo che tali elementi diventino preponderanti e
non si risolvano nell’andamento generale del
racconto. 0, se lo fanno (come magari nel caso de



Le nuove avventure di Bruno lo Zozzo), restano

{

comunque parzialmente ambigui rispetto al “valore”
che noi spettatori dovremmo attribuirgli. Dicevamo
che lo spettacolo mostra come l'amore vada al di
la di ogni apparenza. Vero, ma ci0o non toglie che
Bruno sia rispetto alle convenzioni sociali un
“diverso”, volendo anche un filo emarginato per
via di questa sua diversita (che e, nella levita
del racconto, la semplice abitudine di non
lavarsi). Che farsene di questa abitudine, una
volta che si e riscattati dall’amore e si viene
accettati? Ribadire la propria diversita con
orgoglio in quanto scelta oppure proclamarne
l’insignificanza rispetto ad altre caratteristiche
che ci accomunano? Similmente, pensando a
Scarpette rosse, come consideriamo il coraggio
della ribellione nel momento in cui ci viene
mostrato che questo coraggio viene punito
dall’autorita o dal “destino”?

Ma, d’altronde, dicevamo anche che un bambino
viene portato a teatro, ed e forse giusto che uno
spettacolo si assuma il rischio di rimanere
aperto, di sottrarsi a una comprensione immediata
demandando appunto ai vari “attori della
mediazione” (scuola, genitori, operatori..) il
compito di riempire dubbi e vuoti con ulteriori
domande. Ricordandoci che non sempre trionfa il
bene e che esistono situazioni in cui 1’umano ha
bisogno di soccombere alla “rivincita della
ferinita” per rigenerarsi (e, pensando allo strano
connubio di fiaba, animali e musica a tutto volume



che e I musicanti di Brema, non e appunto il rock
una delle massime e piu scandalose rivincite della
ferinita della storia?).

Ricordandoci che, infine, dobbiamo a volte
guardare con sospetto al sentirci troppo
“soddisfatti” e rasserenati a teatro. Per citare
Walter Siti (e rimandando a un concetto di cui
abbiamo parlato estesamente), «se perfino 1 clown
rientrano nei ranghi, chi difendera le ascensione
dell’eros contro il grigio della rinuncia?»

Francesco Brusa, Carlotta Tringali

LA DRAMMATURGIA DEL CORPO
UN"INCHIESTA DA MAGGIO
ALL"INFANZIA

La corporeita € oggi uno dei temi piu discussi nel
dibattito pubblico e, allo stesso tempo, uno dei
grandi rimossi della contemporaneita. Di certo,
pare che il teatro non possa non affrontare la
questione, costruendosi da sempre sul gesto e sul
movimento, sulla mimica facciale e sulla presenza
ed espressivita dell’attore.

Molti degli spettacoli che abbiamo osservato alla
ventunesima edizione di Maggio all’Infanzia
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ponevano proprio questo elemento al centro della
loro pratica scenica, andando a comporre quella
che per noi era una vera e propria “drammaturgia
del corpo” dell’attore nello spazio. Abbiamo
allora realizzato una breve inchiesta, chiedendo
ad alcuni degli artisti presenti quali messaggi e
quali intenzioni vengono veicolate dalla
corporeita, in che modo la narrazione procede
anche attraverso la “carne”, la voce e 1 gesti di
chi é sul palco. Ne é uscita una mini-serie di
videointerviste in cui troverete, oltre alle
risposte degli intervistati, anche stralci degli
spettacoli e riprese dai momenti del festival:

#1 — Luigi D’Elia, a partire dallo
spettacolo Zanna Bianca

#2 — Alessia Candido e Miriam Costamagna
(BIBOteatro), a partire dallo spettacolo
Scarpette rosse di Emanuele Aldrovandi

#3 — Beatrice Ripoli ed Enrico De Meo, a
partire dallo spettacolo Sogno di
Fontemaggiore Teatro

#4 — Vito Cassano (Eleina D), a partire
dallo spettacolo Cappuccetto Rosso di
Michelangelo Campanale

interviste a cura di Francesco Brusa, Nella



Califano e Carlotta Tringali

riprese: Francesco Brusa, montaggio: Carlotta
Tringali




