RIEMPIRE GLI SPAZI VUOTI: LA
LIBERTA DELL’IMMAGINAZIONE

Nel corso della IX edizione del festival “Teatro
fra le Generazioni”, tenutosi tra Castelfiorentino
ed Empoli dal 19 al 22 marzo, ci siamo posti
diversi interrogativi. Abbiamo coinvolto nelle
nostre riflessioni anche gli artisti e le
compagnie presenti al festival (QUI): esiste
un’istanza pedagogica nel teatro rivolto alle
giovani generazioni? Che tipo di linguaggi esso
utilizza e in che modo si relaziona con le nuove
forme di comunicazione?

Intendiamo affrontare questi argomenti analizzando
alcuni degli spettacoli presentati al festival.
Tra i piu interessanti emergono quelli che non
hanno cercato facili scorciatoie, ma si sono
rivolti al proprio destinatario con onesta,
indagando la complessita dei contenuti proposti.

Si tratta di un teatro che non riduce e non
soffoca i propri mezzi espressivi, ma anzi sfrutta
strumenti diversificati, dalla figura alle ombre,
dalla danza alle proiezioni. La scelta di
utilizzare linguaggi evocativi e carichi di
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suggestioni nasce dal desiderio di lasciare uno
spazio vuoto che l’immaginazione dei bambini
potesse riempire: 1 bambini in questo modo si
assumono la propria responsabilita di spettatori e
prendono parte al gioco teatrale. La scelta di
tempi distesi, di lunghe pause tra momenti
narrativi e momenti dedicati allo scorrere delle
immagini ha dimostrato la necessita, da parte di
diverse compagnie, di restituire al pubblico di
spettatori bambini quella lentezza e
quell’attenzione minate dall’utilizzo delle nuove
tecnologie.

La questione dei linguaggi trova certamente grande
spazio di riflessione nel teatro di figura, dove
l'utilizzo di ombre, maschere, burattini,
marionette, pupazzi e oggetti crea una frattura
con la realta, ma nello stesso tempo riesce a
raccontarla evocando mondi e atmosfere. Un esempio
di teatro di figura e “La gazza ladra”, spettacolo
ideato da Paolo Valli e Katarina Janoskova, anche
attori in scena, e pensato per bambini dai 3 anni
in su. Il testo, scritto da Francesco Niccolini,
che intreccia l’'omonima opera di Rossini, della
quale Mario Autore ha elaborato le musiche, con la
storia del diluvio universale — la gazza fu
1l’unico animale a non ripararsi sull’Arca, ma a
volarci sopra — viene raccontata attraverso
immagini ispirate alle opere dell’illustratore
genovese Emanuele Luzzati. Gli attori giocano sul



palco, inventano ruoli, spazi e azioni sempre
nuovi, invitando il pubblico a uno sforzo
immaginativo e creativo. Gli spettatori sono
immersi in un mondo che si arricchisce
progressivamente di luci, sagome di cartone, ombre
e musica in un crescendo di entusiasmo fino alla
salvezza dal diluvio, che tutto lava riportando il
colore.

Si rivolge a una fascia d’eta piu alta, dai 6
anni, “Non ho l’eta”, una produzione di Riserva
Canini e Campsirago Residenza, per la regia di
Marco Ferro e Valeria Sacco. Lo spettacolo prende
vita dalle riflessioni sul tema del tempo,
condivise, durante un percorso laboratoriale, con
bambini dai 6 ai 10 anni. Attraverso l’utilizzo
di una corda, che assume le piu svariate forme, e
due pupazzi, gli attori Manuela De Meo e Pietro
Traldi costruiscono una partitura fisica che
ripercorre le varie fasi della vita: il rapporto
dell’uomo con la memoria, la nascita e la morte,
Ll’amore. I rari momenti narrativi sono affidati a
una voce fuori campo. I gesti sono concreti,
funzionali, privi di qualsiasi stilizzazione e
mantengono in questo modo tutta la loro emotivita,
caricandosi di attesa. Tra l’attesa e la
realizzazione della forma c’eé un tempo sospeso in
cui tutto pud essere o non essere, c’'e il tempo
dell’immaginazione e dell’intuizione. A differenza
della colorata esuberanza de “La gazza ladra”, lo



spettacolo di Riserva Canini lascia che 1la
semplicita della messinscena tenga aperti tutti
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gli interrogativi sulla questione del tempo, “in
modo che la fantasia possa collegare 1 puntini e
costruire un disegno che sara diverso per ognuno”,
come ricorda l’'attrice Manuela De Meo. Il bambino,
in questo caso, non solo non viene messo al riparo
dalla complessita del mondo, come spesso accade,
ma, anzi, le sue stesse riflessioni diventano
materia dalla quale attingere per la costruzione

dello spettacolo.



-NON HO L'ETA’ -

uno spettacolo sullo scorrere del Tempo

tout public, dai 6 anni

locandina di Non ho l’eta (dalla pagina Facebook
di Riserva Canini Teatro)

Un altro interessante lavoro € La meccanica del
cuore, una coproduzione del Centro Teatrale MaMiMo
e Teatro Gioco Vita, tratto dall’omonimo romanzo
di Mathias Malzieu e diretto da marco Maccieri e
Angela Ruozzi. Si tratta di uno spettacolo in cui
sia la parola che l’'impianto scenografico occupano
un grande spazio. La storia, dai tratti fiabeschi,




racconta di Jack, un giovane dall’oscuro passato,
che puo sopravvivere solo grazie a una magia della
sua levatrice, Madeleine. La donna ha applicato al
suo cuore un orologio, raccomandando al ragazzo di
non innamorarsi mai perché questo sentimento
potrebbe distruggere quel marchingegno al quale la
sua vita e legata. Una storia che parla di
crescita, di identita, del rapporto con la realta.
Scopriremo che 1’orologio di Jack non e altro che
il tentativo, da parte della sua levatrice, di
proteggere il ragazzo dalle emozioni e dal dolore
che possono procurare. Il ragazzo per anni vive
con il peso della sua fragilita, della sua
malattia, della sua infelicita. Jack si fida di
Madeleine e solo quando si strappa l'orologio dal
petto, preso dalla disperazione per un amore
finito, si accorge dell’inganno. La realta non e
sempre come sembra e spesso le nostre convinzioni
riescono a stravolgerla. Si tratta di tematiche
molto vicine al pubblico preadolescente al quale
lo spettacolo si rivolge. La messinscena guadagna
grande fascino grazie all’utilizzo di sagome e
ombre, opera di Garioni e Montecchi. L’ombra
diviene lo strumento per trattare gli elementi
centrali e piu sensibili dello spettacolo, come il
ricordo, la scoperta dell’amore e della
sessualita, il confine tra realta e finzione. La
scelta di questo linguaggio permette di ricreare
1l'atmosfera onirica del romanzo che si riempie di
senso proprio grazie a tutti quegli elementi che
lo allontanano dalla nostra realta quotidiana, ma



lo avvicinano alle nostre esperienze emotive. Come
descrivere 1l’amore, la gelosia, la rabbia? “Mi
sono sentito come se..” diciamo spesso. A volte
abbiamo bisogno di una metafora per farci chiari.
In questo spettacolo il linguaggio del teatro di
figura diventa metafora di un mondo apparentemente
sconosciuto.

Angela Ruozzi, regista de La meccanica del

cuore, durante la nostra intervista al Teatro del
Popolo di Castelfiorentino

L’utilizzo delle immagini diventa centrale nello
spettacolo di Vania Pucci, “Di segno in segno”,




una produzione di Giallo Mare Minimal Teatro che
quest’anno ha festeggiato i suoi vent’anni di
repliche. Adriana Zamboni interagisce con
l'attrice in scena realizzando delle immagini che
per mezzo di una lavagna luminosa vengono
proiettate su un fondale bianco, unico elemento
scenografico, dando corpo al racconto. Vania Pucci
attraverso una finestra guarda il mondo e lo
descrive, passando dai pianeti agli oceani. Quando
lo spettacolo nacque 1’'utilizzo della lavagna
luminosa era una novita assoluta in teatro e
permetteva di comporre in modo immediato le
immagini sul fondale. 0ggi i linguaggi utilizzati
per questo lavoro diventano ancora piu
interessanti rispetto al discorso sulle nuove
tecnologie, che sempre di piu mettono i bambini di
fronte a immagini preconfezionate. Vedere
un'artista che con la sola abilita manuale
aggiunge pellicole e colori mettendo insieme una
forma dopo l’altra provoca una forte curiosita
nello spettatore. “Di segno in segno”, un titolo
che non a caso contiene anche il gioco di parole
Disegno-Insegno, si colloca tra gli spettacoli che
puntano sulla stimolazione sensoriale per
raggiungere l’obiettivo dell’apprendimento e dello
sviluppo delle capacita immaginative. Uno
spettacolo che non rinuncia, dopo vent’anni, a
portare in teatro una forma narrativa da fruire
pazientemente, immagine dopo immagine, parola dopo
parola, gesto dopo gesto.



Vania Pucci in una scena di Di segno in segno

L'utilizzo di linguaggi diversificati e stato
dunque utile alle compagnie per rendere leggibile
lo spettacolo a piu livelli, per ampliare le
possibilita di comprensione, per lasciarsi guidare
dall’'intuito. Il valore pedagogico di uno
spettacolo, in fondo, non €& rintracciabile anche a
partire dalla scelta, di cui si accennava
all’inizio, di lasciare degli spazi vuoti da
riempire, di non imbrigliare l’immaginazione, ma
di lasciarla correre libera?

Nella Califano, Michele Spinicci




LA PAROLA AI PROTAGONISTI: COSA
MANCA OGGI AL TEATRO RAGAZZI? —
TERZA PARTE

La terza e ultima parte delle conversazioni con i
protagonisti del festival “Teatro fra le
generazioni” di Castelfiorentino raccoglie le
risposte a una domanda che tocca alcuni nervi
scoperti del teatro destinato al giovane pubblico
e non solo.

Per le conversazioni sul rapporto tra teatro e
pedagogia: qui la prima parte, qui la seconda
parte.

Marco Ferro, Manuela De Meo, Pietro Traldi — Non
ho l’eta, Riserva Canini
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7] e -

Uno dei disegni dei bambini coinvolti nel progetto
laboratoriale precedente la realizzazione di Non
ho l’eta (dal sito: comune.prato.it)

Credo che nel teatro ragazzi manchi un rapporto
piu continuo con i suoi destinatari. Questa € una
possibilita che noi ci siamo creati incontrando
gruppi di bambini prima di pensare
all’allestimento dei nostri spettacoli: per noi e
stato molto piu funzionale che fare uno spettacolo
con un tema al quale agganciare un laboratorio.
Questa esperienza, secondo noi fondamentale per un
artista, non € né prevista né agevolata da molte
strutture, infatti in pochissimi casi esistono
spazi in cul si possa sviluppare un lavoro che non
si limiti alla performance.

Spesso compagnie che producono spettacoli per




adulti quando si confrontano con un pubblico di
bambini pensano che si debba abbassare il livello,
quando invece e il contrario. I bambini sono
interlocutori molto attenti, per loro sono
importantissimi dettagli che molto spesso agli
adulti sfuggono.

Vania Pucci — Di segno in segno, Giallo Mare
Minimal Teatro

=]
Vania Pucci (dal sito: empoli.gov.it)

0ggi molti dei “grandi vecchi” del teatro ragazzi
hanno messo i remi in barca, mentre i giovani
spesso, non sapendo cosa c’'e stato prima,
finiscono per utilizzare linguaggi gia superati,
prendendoli per nuovi. In teatro non si inventa
niente, al massimo si puoO restituire in maniera
personale qualcosa di gia sperimentato.

E cambiata molto anche la scuola e il nostro modo
di rapportarci con essa: se prima era un buon
alleato, ora dobbiamo ritrovare una complicita.
Gli insegnanti si trovano di fronte a grandi
difficolta: ragazzi che vengono da culture
diverse, genitori che entrano nello specifico del
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loro mestiere denigrandone il ruolo. E normale
purtroppo che in un momento di crisi, il teatro
non rientri piu nelle priorita di questa
istituzione.

Francesco Niccolini — Il grande gioco,
Associazione Teatro Giovane Teatro Pirata e La
gazza ladra, Compagnia l’asina sull’isola (qui
trovate l’'intervista integrale)

E

Francesco Niccolini (dal sito: rai.it)

Per fare una provocazione potrei dire che vieterei
di portare in scena le fiabe, nello stesso modo in
cui nel teatro tout public vieterei i classici.
Come soffro i troppi Moliere, i troppi
Shakespeare, i troppi Goldoni, credo che nel
teatro per ragazzi dopo decine e decine di
Cenerentole e belle addormentate ci dovrebbe
essere anche lo stesso numero di titoli nuovi.
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Altrimenti ci ritroveremo in un meccanismo
archeologico, che si accontenta di produrre
variazioni su ci0o che gia esiste. Come mai non
proviamo a inventare fiabe nuove, che raccontino
il nostro presente? E come se fossimo diventati
una cultura spenta, priva di coraggio e di
capacita creativa. E una cultura cosi e condannata
a non lasciare niente di se stessa al futuro.

E un limite di oggi, non c’era trent’anni fa e non
c’'e all’estero. La colpa di questo € da attribuire
principalmente ai direttori dei teatri, che
puntano a un consenso di pubblico proponendo
grandi nomi e grandi titoli. E una mancanza di
coraggio, ma anche di responsabilita. Mi ritrovo
ancora una volta a parlare di “mesotelioma
teatrale”, una malattia che ammazza in trent’anni:
questo € il meccanismo di un sistema teatrale che
non € sano.

Renata Coluccini — Amici per la pelle (titolo
provvisorio), Teatro del Buratto e Atir Teatro
Ringhiera (qui trovate 1l’intervista integrale)
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Renata Coluccini (dal sito: ilflaneur.com)

Manca 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 1'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 pu0 avere un proprio segno



stilistico, ma non riproporlo 1in

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 cuil
fare il punto e chiedersi cos’e oggi quello che
facciamo.

Nella Califano, Michele Spinicci



LA PAROLA AI PROTAGONISTI:
TEATRO RAGAZZI E PEDAGOGIA —
PARTE PRIMA

Interrogarsi sul teatro ragazzi significa
innanzitutto considerarne il destinatario, lo
spettatore bambino, che si trova nel pieno della
sua fase di formazione.

Abbiamo approfittato della presenza al festival
“Teatro fra le generazioni” di Castelfiorentino di
attori, registi e drammaturghi che hanno visto
nascere l'esperienza del teatro ragazzi o che a
esso si sono avvicinati di recente, per
domandarci, insieme a loro, in che termini si pone
la relazione tra arte e pedagogia in questo
contesto spettacolare e se questa relazione sia
necessaria. A partire da questa domanda, la
discussione si e allargata ai contenuti degli
spettacoli e ai linguaggi utilizzati per renderli
fruibili allo spettatore. L’'utilizzo delle fiabe e
una scelta adoperata in moltissime occasioni, ma
le modalita di messinscena variano a seconda del
valore che le compagnie riconoscono a questi
grandi contenitori di archetipi. Lo stesso
discorso vale per la scelta dei linguaggi. Abbiamo
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assistito a spettacoli in cui particolare rilievo
era affidato alla parola, ad altri in cuil si
preferiva evocare la storia o parte della storia,
attraverso immagini, ombre, suoni, luci.

La possibilita di confrontarci da una parte con
delle

compagnie storiche e dall’altra con artisti
approdati al teatro ragazzi in un

contesto storico diverso da quello in cui esso si
e sviluppato, ci ha permesso

di riflettere, ascoltando diversi punti vista,
sulle eventuali mancanze di cui

oggi il teatro ragazzi soffre e sul cambiamento
che esso ha subito rispetto ai

suol esordi.

In attesa di un racconto piu approfondito di
alcuni degli spettacoli presenti alla nona
edizione del festival e di un ragionamento sui
temi emersi nel corso delle nostre visioni,
riportiamo la prima parte delle numerose e intense
conversazioni raccolte nel corso di queste quattro
ricche giornate a Castelfiorentino.

Renata Coluccini — Amici per la pelle (titolo
provvisorio), Teatro del Buratto e Atir Teatro
Ringhiera (qui l’'intervista integrale)
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Mila Boeri e David Remondini durante una scena di

Amici per la pelle

L’educazione comincia quando entri semplicemente a
teatro e sei messo davanti a un atto d’arte; per
poter parlare di pedagogia e 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.

Nel caso del nostro spettacolo 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.

Giusi Merli - Pinocchi,Progetti Carpe Diem/La casa

delle storie e Il Lavoratorio

Spesso chi realizza spettacoli di teatro ragazzi




crede di rivolgersi a un pubblico che capisce poco
0 niente, per cui produce rappresentazioni che
sono solamente divertenti. Questo perd non e
teatro, e un affronto ai bambini. I1 vero teatro
invece, come tutta la vera arte, e gia di per sé
pedagogico perché sa insegnare l'apertura e la
ricettivita verso i sentimenti e le emozioni. Sono
proprio i bambini quelli piu pronti a schiudere 1la
mente, il cervello, l’anima davanti all’energia
umana che il teatro porta con sé.

Questo e uno dei motivi per cui abbiamo deciso di
mettere in scena soltanto i primi quindici
capitoli di “Pinocchio”, nato come un romanzo a
puntate che si concludeva con la morte per
impiccagione del protagonista. Non ci interessava
molto il fatto che Pinocchio imparasse a
comportarsi bene e diventasse un bambino vero,
preferivamo far emergere 1’umanita e la forza
dirompente di questo personaggio, che e cio che
puo comunicare di piu ai bambini e a tutti gli
spettatori.

Compagnia Zaches Teatro — Cappuccetto Rosso (qui
l'intervista integrale)
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Amalia Ruocco in una scena di Cappuccetto rosso

Ci chiediamo continuamente se l’arte debba essere
“schiava” della pedagogia e il piu delle volte ci
troviamo in disaccordo su questo tema. Quando é&
nata la nostra compagnia non era orientata al
teatro ragazzi, anzi avevamo intenzione di tenerci
lontani da ogni categoria e da ogni schema
prefissato.

Noi facciamo teatro, il nostro interesse e
abbracciare un pubblico quanto piu ampio
possibile. Se abbiamo deciso di rivolgerci ai
giovanissimi & perché pensiamo che in questa fase
dovrebbero essere accompagnati a una visione piu
consapevole e per questo servono degli strumenti.
Per noi e importante offrire degli stimoli, delle
sollecitazioni capaci di far scaturire riflessioni



che poi i bambini potranno approfondire insieme ai
loro genitori e agli insegnanti.

Francesco Niccolini — Il grande gioco,
Associazione Teatro Giovane Teatro Pirata e La
gazza ladra, Compagnia l’asina sull’isola (qui
l'intervista integrale)

E
Francesco Niccolini (dal sito: rai.it)

Piu che il problema della pedagogia in senso
stretto, della formazione del pubblico, cio che
ricerco € un effetto di meraviglia e la
condivisione di essa. Scrivendo, il mio scopo e
quello di creare un ponte tra il palco e la platea
e fare si che sia chi sta in scena che lo
spettatore percorrano un tratto di quel ponte, non
e pensabile che si avanzi solo da una parte. Per
dare luogo a questo incontro e necessario un
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linguaggio comune, intriso di curiosita e
meraviglia.

Ritengo che una storia valga la pena di essere
raccontata solo se sta a cuore a chi la racconta.
In questo modo sara in grado di evocare allo
spettatore qualcosa della sua vita o, per un
bambino, qualcosa che sia alla base degli
archetipi che lo accompagneranno. Questo e cid che
ricerco nel mio teatro: aumentare almeno di un
battito la frequenza del cuore, che sia quello di
un bambino di quattro anni o di un adulto di
novanta.

Vania Pucci — Di segno in segno, Giallo Mare
Minimal Teatro



Vania Pucci in una scena di Di segno in segno (dal
sito: giallomare.it)

Tra chi pensa che il teatro ragazzi non debba
avere nessun fine didattico ed educativo e chi
considera queste componenti essenziali, io mi
colloco nel mezzo. Il teatro ragazzi deve
esprimere un contenuto artistico, ma non puo
ignorare che 1 suoi destinatari si trovino nel bel
mezzo del loro processo di formazione.

Io ho studiato pedagogia e ho lavorato nella
scuola dell’infanzia per molti anni prima di
arrivare al teatro per bambini, che per me e stato
un modo diverso e nuovo di relazionarmi con la
scuola e i ragazzi; per questo nei miei spettacoli




non posso trascurare l’aspetto formativo. La
difficolta e quella di comprendere i confini tra
arte e pedagogia e in che modo coniugare questi
due aspetti.

Nello spettacolo di oggi, nato venti anni fa,
queste due componenti, quella pedagogica e quella
artistica, coesistono ed e evidente gia nel
titolo: “Di segno in segno”, che si puo leggere
anche come “Disegno insegno”. L’utilizzo della
lavagna luminosa nello spettacolo (che fu una
novita all’epoca) ha un valore poetico, offre un
momento di visione artistica, ma cerca anche di
lavorare sulla creativita, facendo accostare i
bambini a uno strumento che non conoscono.

Compagnia MaMiMo — La meccanica del cuore, Centro
TeatraleMaMiMo e Teatro Gioco Vita (qui
l'intervista integrale)
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Una scena de La meccanica del cuore (dal sito:

canalearte.tv; ph: Nicolo Degl’'Incerti Tocci)

Lo spettacolo nasce da una collaborazione tra
Centro Teatrale MaMiMo e Teatro Gioco Vita —
entrambe compagnie che lavorano nell’ambito del
teatro ragazzi — quindi in noi e vivissima 1'idea
di utilizzare l'’arte come strumento pedagogico.
Nel caso specifico di questo spettacolo, pensato
come tout public, ci siamo focalizzati su alcuni
temi principali, come l’'evoluzione emotiva del
protagonista o il bisogno a noi comune di
riconoscere la nostra identita al di la delle
maschere che gli altri ci impongono.

Bisogna rivelarsi a se stessi e al mondo per

quello che si e, conoscersi e accettarsi. Secondo
noi l’arte ha questa funzione, assume questo tipo
di valore. Attraverso l’'arte i protagonisti dello




spettacolo cercano di conoscere se stessi, e
1’unico modo per farlo e rischiare e farsi male. I
bambini di oggi sono da un certo punto di vista
fin troppo protetti; se leggiamo le fiabe
classiche ci rendiamo conto di quanto siano piene
di orrore, smarrimento, meraviglia, stupore, anche
disagio. Capiamo che per diventare grandi soffrire
e inevitabile. Ecco! La nostra storia parla
proprio di un giovane che da bambino e stato forse
fin troppo “protetto”, troppo condizionato dagli
altri, e adesso non ha piu fiducia in se stesso e
nella vita.

Nella Califano, Michele Spinicci

PICARI, LUPI, PIFFERAI:
ISTANTANEA DAL SECONDO GIORNO

Il viaggio ha nella letteratura di matrice
picaresca una forza evocativa determinata
dall’articolazione che procede da un punto oscuro,
attraverso mille peripezie, verso una
chiarificazione risolutiva della vicenda per un
miglioramento della condizione del protagonista.



http://www.teatroragazziosservatorio.it/2017/03/24/picari-lupi-pifferai-istantanea-dal-secondo-giorno/
http://www.teatroragazziosservatorio.it/2017/03/24/picari-lupi-pifferai-istantanea-dal-secondo-giorno/

Nel teatro che guarda alle nuove generazioni e le
coinvolge in una coabitazione con quelle piu
adulte, questo arco evolutivo si concretizza di
fronte al giovane pubblico stimolando soprattutto
un canale emotivo di partecipazione, capace di
avvolgere di trepidazione l'attesa degli eventi.
Daria Paoletta di Compagnia Burambo utilizza un
pupazzo che in fretta si fa bambino, si chiama
Tzigo e si carica della tradizione orale zigana
verso la ricerca della felicita. Il fiore azzurro,
spuntato sulla tomba della madre di Tzigo, sara
una sorta di amuleto per un viaggio di formazione,
cosl ricorrente nelle storie per bambini.
L’attrice e autrice, che presta la voce a tutti i
personaggi compreso il giovane zingaro, della
storia si fa carico utilizzando quasi tutti i
mezzi a disposizione: il canto e il ballo, la
musica dal vivo che dalle note di una chitarra
raggiunge il palco a far cantare Tzigo, la
partecipazione concreta del pubblico che entra
direttamente nella sequenza drammaturgica, la
lingua intima e carnale dei dialetti meridionali,
l’evocazione sensibile che fa affiorare profumi di
vaniglia e colori di bosco, serpenti per capelli
di streghe e lacrime di un’origine perduta,
cercata, riavuta infine per apparizione e
ammissione del proprio destino. E un ottimo lavoro
quello di Burambo, meriterebbe per questa una
maggiore severita nel tagliare il superfluo e
gestire meglio l'ultimo blocco spettacolare che
rischia di ribaltare le sensazioni vitalissime che
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tuttavia, ognuno dei bambini presenti in sala, non
avra di certo dimenticato in fretta.

Cappuccetto Rosso si presentera solo alla fine,
sara la “zia” ad andarla a cercare fra il
pubblico, facendo indossare a un bambino la
mantellina di cotone rosso; la storia e gia tutta
accaduta, le peripezie si sono gia compiute; resta
solo da salvare la nonna dalla pancia del Lupo,
che si e fatta mangiare tendendogli un
«trappolone». In questo Cappuccetto e la

nonna! della compagnia Giallo Mare Minimal Teatro,
per la regia di Vania Pucci e Lucio Diana,
assistiamo alle vicende della fiaba rilette dal
punto di vista della nonna e di una zia che la
accompagna in scena, entrambe con la voce
amplificata da microfoni. La nonna diventa una
figura didattica: accoglie in casa una un maiale,
una capretta e una papera, pupazzi che si
presentano bussando dietro una metonimica
porticina sul fondo, visibilmente inadatta a
riparare le abitanti dagli attacchi del lupo; fa
accomodare i pupazzi su tre sedioline per
assistere a una lezione dove si impara a
riconoscere i mascheramenti del lupo, mostrati in
un videofondale che rimanda le immagini di una
lavagna magnetica manovrata su un lato dalla zia.
Quello che manca sulla scena (la casa e le sue
finestre, ma anche la visione orrorifica del del
lupo, il bosco, 1 sentieri percorsi da Cappuccetto
ecc) viene ricreato dunque grazie a un dispositivo
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artigianale che proietta disegni e altre immagini
non digitali, spazio d’invenzione dove resta
L'agio per immaginare. E Cappuccetto, dov’e? Era
attesa per la lezione della nonna, ma non si vede.
La nonna si trasforma in “Super Nonna”, esce per
cercare la nipote con una slitta trainata da un
gomitolone rosso, e qui la diegesi prende una
deriva marcatamente spettacolistica nei suoi
elementi di base: le musiche salgono di tono, le
immagini del lupo diventano fondali terrifici che
occupano tutto lo sfondo, Cappuccetto viene
prelevato dalla platea cosi che l'identificazione
si completi con partecipazione. Dopo il lieto fine
che sembra celebrare la diversita (degli animali
salvati dal lupo, che resta un mostro), resta
sospesa una questione fra immersivita degli
elementi (la sostanza fictional data dalle voci e
dagli effetti audio, il ritmo serrato e “pieno” di
accadimenti che non prevedono spaesamenti di
riflessione ecc) e una possibile “sciancatura” del
racconto: 1 bizzarri animaletti intervenuti alla
lezione, i gomitoli necessari per diventare
supereroi e qualche tratto recitativo da cartoon
slapstick. Tifiamo per i secondi.

Se Daria Paoletta ha infuso di parole e movimento
il burattino Tzigo fino farlo diventare quasi
umano, GogMagog sembrano procedere per la via
opposta. Nella prima scena di Il pifferaio magico
(anteprima di uno spettacolo che nella sua
versione finale sara accompagnato dall’'orchestra
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dal vivo) gli attori e registi Rossana Gay e
Tommaso Taddei entrano sul palco con due enormi
maschere, strascicando il proprio corpo in accenni
di danza al ralenti, burattinizzandosi — appunto —
in una serie di gesti meccanici seppur fluidi.
Tinte rosse avvolgono la scena costituita
praticamente da un solo lungo tavolo imbandito, su
cui piatti di frutta a mo’ di natura morta
ricreano un’atmosfera onirica e inquietante al
tempo stesso, come d’altronde e la fiaba della
citta di Hamelin: sospesa in un tempo magico e
irreale ma glaciale e impietosa nello svolgersi
della trama verso il finale amaro.

In poco tempo, pero, tale “coreografia surreale”
si chiude in favore di un approccio piu diretto. I
protagonisti sono ora due impiegati di una ditta
“aggiustafiabe” che, contattati telefonicamente
dal sindaco di Hamelin, si impegnano a risolvere
il problema dell’invasione dei topi e promettono
anche un “lieto fine”. Sono loro infatti a
richiedere 1’intervento del pifferaio magico il
quale, irretito dalla taccagneria e dalla mancanza
di riconoscenza del sindaco (ma, in generale,
degli adulti), fara sparire oltre ai ratti anche
tutti i bambini della citta.

I piani della vicenda e quello piu meta-narrativo
della ditta si alternano in modo molto lineare e
senza discostarsi dalla storia di partenza. Cosi,
la recitazione si attesta su toni decisamente
“sopra le righe”, che spesso sconfinano nella
macchietta. Si profila cioe, sia da parte degli



attori sia della macchina scenica tutta, una sorta
di “infantilismo” dello stare sul palco che — nel
ricercare a tutti i costi la partecipazione del
pubblico — finisce con lo scongiurarla
completamente. I ragazzi delle prime file sembrano
infatti perdere 1'attenzione. “Noi”, poco piu
dietro, non cogliamo l’urgenza di una narrazione
che pare gia incanalata su binari prestabiliti.
Eppure, un piccolo tentativo c’e. Alla fine la
fiaba viene "“aggiustata”: i bambini di Hamelin
scomparsi sono semplicemente invisibili agli occhi
di adulti che “non ascoltano piu col cuore”. Come
tornare a farlo? Per GogMagog attraverso un
surrealismo delle emozioni (cuore, occhi e
orecchie vengono “curati” con bislacchi strumenti)
che pur offrendo una consolazione, ci lascia anche
con un filo di smarrimento. Smarrimento che forse
manca al resto dello spettacolo, dove regnano
invece una prevedibilita e una monotonia
espositive che diventano semplicismo e rischiano
cosl di invalidare tutto il discorso. Com’e
infatti possibile ritrovarsi — bambini e adulti,
attori e spettatori — se non ci si e mai persi per
davvero?

Simone Nebbia, Lorenzo Donati, Francesco Brusa



