




La crisi dei ‘teatranti’
La crisi del teatro italiano non è affatto causata, come generalmen-
te si pensa, da una difficile condizione dei conti pubbli-
ci o dai numerosi ‘tagli’ di risorse agli enti locali. In
verità, le difficoltà di questo settore nascono da lonta-
no. E derivano, soprattutto, da cattivissime gestio-
ni ‘arroccate’ all’interno di ristrette cerchie
totalmente autoreferenziali.
Per lunghi decenni, alcune
conventicole di ‘apparec-
chiati’ al tavolo delle
sovvenzioni statali si
sono permesse di fare il
bello e il cattivo tempo,
devastando un settore di
eccellenza della produzione
culturale italiana. Il nostro
Paese è storicamente carat-
terizzato da ‘piazze’ teatrali di asso-
luta importanza: Napoli, Roma, Genova e Milano
sono state a lungo luoghi di produzione di talen-
ti indiscussi e successi indimenticabili. Come
testimoniato in modo esemplare dalle recenti
vicende del teatro capitolino ‘Eliseo’, è ormai
divenuto inevitabile domandarsi come sia stato
possibile che una struttura  con un ‘cartellone’
stagionale supportato da più di 20 mila abbona-
menti e da un afflusso di almeno 80 mila spetta-
tori l’anno, non sia riuscito a pagare l’affitto per
quasi un intero ‘lustro’ di gestione. Evidentemente,
qualcuno l’ha fatta ‘sporca’ e ha creato il ‘pasticcio’.
Infatti, come per l’editoria, anche il settore della
produzione teatrale già da tempo non è più un
‘ambiente’ funzionale a presentare lavori e contenu-
ti in grado di attirare l’interesse del pubblico, bensì è
divenuto un mezzo per ottenere sovvenzioni e contri-
buti. Son capaci tutti, in questo modo, a fare gli
impresari teatrali. E difatti, ogni ‘rischio imprendito-
riale’ viene da sempre ‘aggirato’ in quanto problema-
tica da evitare a priori. Per non parlare della questio-
ne ‘generazionale’, ormai apertasi con piena evidenza
su tutto il fronte di una selezione realmente meritocra-
tica dei talenti artistici più giovani. Risulta pur vero che
una cultura televisiva da ‘spazzatura’ ha finito col dise-
ducare il pubblico alla sana abitudine di recarsi a tea-
tro almeno un paio di volte l’anno. Ma non si può
nemmeno ‘scaricare’ ogni colpa su contenitori come
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‘Zelig’ o ‘Colorado’ in quanto colpevoli di aver ‘cannibalizzato’ il mer-
cato. Anche perché, il primo di questi due ‘spazi’ ha sempre presen-
tato spunti interessanti e idee di buona fattura, mentre è il secondo
ad appartenere pienamente alla categoria della mediocrità nazio-
nal-popolare. Dunque, anche in questo caso, dev’essere operata
un’opportuna distinzione, per non far sempre di tutta l’erba un
unico ‘fascio’. È inutile cercare facili ‘capri espiatori’: la crisi della
produzione teatrale è soprattutto ‘colpa’ dei ‘teatranti’ stessi, ovvero
di coloro che non appena riescono a raggiungere una posizione di
‘rendita’, tendono a ‘cristallizzare’ la situazione a proprio vantaggio.
È il solito limite delle ‘barriere d’entrata’, teorizzate dall’economista
Joe Bain: chi appartiene a un preciso ‘circuito’ oligopolistico può
lavorare, guadagnare e, in molti casi, anche a far ‘sparire’ investi-
menti e contribuzioni pubbliche; chi, invece, rimane fuori da questo
mercato ‘protetto’, si deve arrangiare orbitando attorno ai circuiti
del teatro ‘off ’ e indipendente, che spesso, come nel caso del teatro
‘Studio Uno’ di Roma, riescono a ‘galleggiare’ creandosi una propria
‘nicchia’ di giovani talenti permettendosi persino il ‘lusso’ di ‘strap-
pare’, da ambienti sociali tradizionalmente ‘distanti’, nuovi spetta-
tori. Insomma, il ricambio che si richiede in questo delicato settore
della nostra produzione artistica non è solamente quello generazio-
nale, bensì investe con urgenza la questione di maggiori investimen-
ti nell’innovazione; quella di ritrovare imprenditori e direzioni arti-
stiche più oneste e coraggiose, capaci di ‘puntare’ su novità interes-
santi; quella di ricercare giovani talenti da lanciare sul mercato al
fine di sostituire le tante vecchie ‘cariatidi’ che bloccano ogni gene-
re di vivacità artistico-culturale, spesso fino alla propria morte e
senza nemmeno preoccuparsi di creare una ‘discedenza’, o una sorta
di ‘discepolanza’. Allo stato, tanti vecchi ‘volponi’ si contrappongono
a giovani inesperti, cresciuti e mantenuti appositamente in un
‘limbo’ (talvolta per motivazioni ideologiche o di mero clientelismo
politico) in cui totale appare la mancanza di ogni elemento economi-
co di sana conduzione aziendale. È questa la ‘spettrale’ fotografia
del teatro italiano, in quasi tutte le città d’Italia. E tale condizione,
certamente non merita alcun applauso, né per il teatro, né per i ‘tea-
tranti’.

VITTORIO LUSSANA

editoriale La crisi del teatro è colpa delle ‘barriere d’entrata’
>>>>>>>>>>>>>>>>>>>>>>>>>>>>>>>>>>>>>>>>>>>>>>>>>>>>>>>>>>>>>>
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Il coraggio di ‘fare teatro’
In un Paese dove il precariato è alle stelle, parlare di gente che deci-
de di investire tutto (anni, sogni e impegno quotidiano) in un
mestiere dove uno su un milione ce la fa e la giusta remunerazione
è una chimera, può sembrare un esercizio masochistico. In questo
numero parliamo di teatro, ma la questione si potrebbe estendere a
tutte le figure professionali che credono nella cultura, giornalisti
compresi. Perché c’è qualcosa di più del
posto fisso: come l’idea balzana che una
società non necessita solamente di beni di
consumo materiali, ma anche di emozioni,
idee, contenuti e riflessioni. Per milioni di
italiani è così ‘normale’ passare intere sera-
te davanti alla televisione, perdersi le
domeniche nei centri commerciali, ambire
all’ultimo modello di iphone. E se le cose
vanno male la colpa è sempre di qualcun
altro, non importa chi. È così semplice
lamentarsi. Ma dietro molte polemiche c’è
spesso una totale assenza di argomentazio-
ni, una mancanza di analisi con cognizione
di causa. Ognuno ha ragione a modo ‘suo’ e,
soprattutto, sa esattamente come risolvere
qualsiasi questione. Ecco perché fare cultu-
ra, così come fare teatro, in Italia è un atto
di coraggio. Perché emozionare, sollecitare
un ragionamento, sviluppare il senso critico
del pubblico vuol dire ‘scavare’ nei meccani-
smi più contorti del modo di pensare della
gente, delle ‘ragioni’ antropologiche di cui
tutti più o meno, ma spesso del tutto incon-
sapevolmente, siamo vittime.
Qui da noi non è facile fare qualcosa e rara-
mente esiste uno spirito di gruppo. Persino
fra chi ‘fa teatro’ ci sono invidie, polemiche e
gelosie. E il coraggio di ‘fare teatro’ è anche
quello di chi crea le occasioni di cultura con
un evento o un contest. Manifestazioni indi-
pendenti dove l’organizzatore ci guadagna
poco o niente (a volte ci perde addirittura),
viene spesso preso a ‘calci’ dall’apparato
burocratico per permessi e quant’altro e, in
ultimo, viene criticato da colleghi e ‘profes-
sionisti’ del settore (persino dai diretti beneficiari dell’evento cultu-
rale che hanno avuto un’occasione di visibilità) che, loro sì avrebbe-
ro saputo fare meglio. Tutti ‘coraggiosi’ per quanto concerne la criti-
ca. Ma il ‘fare’  è tutta un’altra storia.

FRANCESCA BUFFO

storiadicopertina
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Sara Mangano e Pierre-Yves Massip, protagonisti di ‘Les
aimants’, spettacolo arrivato in finale e vincitore del premio
come Miglior attore



Caldo, alluvioni e siccità: così il
meteo sta trasformando l'Italia.
Una situazione che, secondo gli
esperti, non farà altro che peg-
giorare nei prossimi 40 anni,
ma fare qualcosa per evitarlo è
ancora possibile
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Cogliere le mutazioni in campo artistico-tea-
trale non è mai semplice. Dopo tre edizioni di

Fringe romano, sappiamo che festival e contest
rappresentano dei punti di vista privilegiati per
capire quali idee si stanno muovendo nel Paese.
Perché nonostante si continui a parlare di crisi del
teatro e di mancanza di sostegni alla cultura, gli
artisti ‘non mollano’. E a quanto pare neanche  gli
organizzatori e i curatori, come ha dimostrato la
prima edizione di Cross award, premio internazio-
nale rivolto a opere prime nell’ambito della per-
formance tenutosi a Verbania sul Lago Maggiore,
con la curatela di Tommaso Sacchi, inserito nel
progetto di formazione residenziale e volontariato
culturale vincitore del bando di Fondazione
Cariplo sul protagonismo culturale dei cittadini.
131 i progetti candidati, pervenuti da 24 paesi
europei ed extraeuropei (Afghanistan, Argentina,
Austria, Belgio, Repubblica ceca, Egitto, Francia,
Germania, Grecia, Ungheria, Italia, Giappone,
Lituania, Messico, Olanda, Portogallo, Spagna,
Svezia, Svizzera, Syria, Taiwan, Inghilterra, USA,
Venezuela). Tre i progetti finalisti, due italiani e
uno americano, che per una settimana in residen-
za a Verbania all’interno del festival Villaggio
d’Artista dal 28 giugno al 4 luglio 2015 hanno
lavorato a stretto contatto con il territorio e la sua
cittadinanza. Ne sono nati tre lavori molto origi-
nali che sono stati presentati negli spazi di Villa

primopiano A tu per tu con Tommaso Sacchiprimopiano
>>>>>>>>>>>>>>>>>>>>>>>>>>>>>>>>>>>>>>>>>>>>>>>>>>>>>>>>>>>>>>
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Un settore in crisi, ma non certo di contenuti e quantomeno
di qualità. Drammaturgia, danza e arti visive si incrociano
dando vita a performance ibride, difficilmente categorizzabi-
li. Così i giovani artisti trovano nuove forme espressive che
con la loro originalità incuriosiscono il pubblico, a dimostra-
zione che osare si può. Anzi si deve

Il teatro
che cambia
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Tommaso Sacchi, curatore del CROSS award, premio internazionale
rivolto a opere prime nell’ambito della performance tenutosi a
Verbania a luglio 2015
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Giulia a Verbania il 4 luglio 2015. Tutti i progetti,
lo ricordiamo, erano opere prime. Abbiamo quindi
colto l’occasione per ‘sbirciare’ fra tutto il materia-
le pervenuto e selezionato facendoci raccontare da
Tommaso Sacchi, curatore di Cross award, come
si stanno ‘muovendo’ i giovani performer.

Tommaso Sacchi, come nasce il Cross
award? 
“Parto dal motivo per cui è stato creato questo
premio: fondamentalmente si inserisce in un ter-
ritorio dove io sono cresciuto, il Lago Maggiore,
che risulta assolutamente vergine per quanto
riguarda la performance contemporanea. Perché
Cross non è un premio teatrale in senso stretto,
stiamo parlando di performance art. Quindi tutto
quello che è il mondo performativo che, tra l'altro
si tiene a distanza dalle definizioni di categoria.
Possono esserci degli aspetti che derivano dal
estro, degli aspetti che derivano dalla musica,
dalla danza contemporanea piuttosto che dalle
arti visive. L'idea era di lavorare su delle soglie di
incrocio, di linguaggi ibridi, che potessero essere
di stimolo per creare delle produzioni assoluta-
mente inedite, nuove e che non avessero questa
ansia della categoria, della definizione”.

Che tipo di risposta avete avuto dagli arti-
sti, dopo il lancio del bando?
“Sono arrivati circa 131 progetti molto diversi tra

loro. I progetti, essendo un bando internazionale,
sono stati candidati da 24 paesi. Una risposta
internazionale enorme e anche sintomatica di una
esigenza del mondo della performance contempo-
ranea che deriva dall'arte visiva (ma non per
forza). Un'adesione così massiccia alla prima edi-
zione di un premio di progetti che arrivano da
tutto il mondo ci ha fatto pensare che di fatto ci
sia l'esigenza di arrivare a parlare di temi ibridi,
non categorizzabili in un territorio che sia fertile
anche al progetto di residenza. Perché, lo ricordo,
il premio Cross prevede per i tre vincitori della
prima selezione una settimana di residenza all'in-
terno di ville che sono state messe a disposizione
dalla città di Verbania – dal Sindaco e
dall'Assessore alla cultura –. Parliamo di due ville
antiche dell'architettura neoclassica del Lago
Maggiore che sono state di fortissima ispirazione
e fonte di grande potere generativo in termini di
idee e di contenuti per i tre artisti che si sono con-
frontati con il territorio del lago e che hanno pro-
dotto tre studi che sono stati presentati al vaglio
di una giuria di qualità, che ne ha valutato i diffe-
renti aspetti fino a decretare il vincitore”.

Diciamo che è stata anche l'occasione di
godere di un punto di vista privilegiato su
tutte le nuove tendenze artistiche: che cosa
l'ha colpita maggiormente sull'orientamen-
to generale di queste nuove produzioni?

Verbania, Villa Giulia. Un momento del lavoro Conditions of an Ideal (un progetto che prevede l’uso della voce, dei corpi e delle presenze di atlete e
ginnaste) dell'artista visiva americana Alexis Blake vincitrice della prima edizione di CROSS award, premio internazionale rivolto a opere prime
nell’ambito della performance



terno del progetto stesso una drammaturgia espli-
cita, una storia da raccontare anche all'interno
della villa. Progetti di danza contemporanea.
Penso che tutti questi studi che sono stati portati
sul tavolo della valutazione, per motivi diversi in
gran parte erano interessanti proprio perché la
nota di novità e di innovazione era proprio nel non
poterli definire come progetti o afferenti al mondo
del teatro, della danza, della musica contempora-
nea o delle arti visive. La tendenza e, secondo me,
l'esigenza che hanno gli artisti che si definiscono
performer oggi è quella di trovare dei contesti che
non per forza debbono essere degli spazi stile sca-
tola nera con le quinte e la platea, ma trovare dei
contesti magari messi anche a disposizione dei
teatri, degli enti, dei musei, delle città o delle
amministrazioni pubbliche che possano dare la
possibilità all'artista di misurarsi con l'aspetto
geografico, fisionomico, architettonico degli spazi
più diversi. In Italia noi avremmo possibilità
enormi di essere generosi in termini di luoghi.
Abbiamo una ricchezza straordinaria”.

Quindi i giovani stanno in qualche modo
modificando le modalità espressive.
Insomma: una grande ricerca di nuovo.
“Sì. Diciamo che il progetto Cross è stato visto
anche come una forma di antidoto al deja vu: Di
apertura e di rilancio sui nuovi linguaggi del con-
temporaneo anche in relazione dei luoghi insoliti.
Un vero e proprio incentivo a non creare qualcosa
di già trattato, ma di lavorare su qualcosa che

“Devo dire che abbiamo ricevuto una varietà enor-
me di progetti performativi. Lo spettro è veramen-
te ampio. Tenga conto che il premio Cross, come
da bando, richiedeva che si lavorasse in maniera
particolare su uno degli incroci possibili ovvero
quello tra la musica composta e dedicata al lavoro
che avrebbero presentato gli artisti. Quindi
l'aspetto musicale e di metronomo, di tempo e di
musica, dei progetti che poi sarebbero andati a
esporre all'interno delle due ville, nella giornata
finale. L'altro ingrediente fondamentale era inve-
ce un'interpretazione sulla scena  (il lavoro sul
corpo, di proposta interpretativa) in funzione
della nota musicale che avrebbero composto. Fra i
progetti che abbiamo ritenuto, nella prima scre-
matura, di poter accogliere nella selezione finale
c'era di tutto. Dal dj performer che lavorava sul
riempimento di spazi ex industriali (con un'occu-
pazione sonora). Quindi con tutto un aspetto di
elaborazione del contenuto e del processo di pro-
duzione che partiva da uno spazio per definirne
una colonna sonora che potesse far vivere al pub-
blico un'esperienza avvolgente a livello sonoro.
Oppure artisti che volevano lavorare sul suono
della città. Lavorare con la cittadinanza di
Verbania andando a studiarne, registrare i passi,
le movenze, i gesti e poi raccontare attraverso un
lavoro di sintesi   e performativo quelle che pote-
vano essere le peculiarità della popolazione.
Insomma creare una grande colonna sonora che
derivasse dai suoni e dai rumori di Verbania. Ci
sono stati progetti più tetrali che avevano all'in-

primopiano I nuovi linguaggi contemporanei necessitano di luoghprimopiano
>>>>>>>>>>>>>>>>>>>>>>>>>>>>>>>>>>>>>>>>>>>>>>>>>>>>>>>>>>>>>>>>
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Plica ex Plica la performance presentata dal duo romano Dehors/Audela al Cross award di Verbania
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avesse un suo grado di novità che derivasse anche
dalla peculiarità del luogo. Confrontarsi anche
con un pubblico nuovo: questa è una parte impor-
tante. Verbania e il Lago Maggiore sono dei terri-
tori che io conosco abbastanza bene, dove le pro-
grammazioni vanno sempre sul sicuro. Qui si è
potuto fare qualcosa di 'più rischioso' – se voglia-
mo – . È più facile lavorare su uno spettacolo di
prosa piuttosto che stimolare un'amministrazione
a lavorare su delle ricerche che possono portare
alla produzione di qualcosa di nuovo e anche che
abbia un'identità locale forte, che sia prodotto in
un rapporto stretto tra territorio e artisti che vi
risiedono per un periodo contingentato”..

Che cosa ha prevalso nella scelta dei tre vin-
citori della prima selezione?
“Li abbiamo scelti innanzitutto perché avevano
una grandissima qualità nello studio e nella ricer-
ca proposta. Poi perché provengono da tre emisfe-
ri fondamentalmente diversi. Il progetto di Jacopo
Jenna (Firenze) è un lavoro di incrocio fra lo stu-
dio della danza contemporanea (dei passi ma
soprattutto della gestualità) e la musica rap. Una
grande digressione sulla musica afroamericana
rap con degli interventi di corpo di Jacopo Ienna
che hanno fatto sì che si creasse la produzione di
20 minuti. Il duo romano, Dehors/Audela, hanno
proposto invece una produzione di eco molto più
teatrale. Un racconto non di una storia, perché era
privo di drammaturgia, bensì un lavoro sul con-
cetto in senso lato di piega – il risvolto delle cose
ndr – il rapporto fra l'uomo e la macchina, il tema
delle ossessioni. Il terzo progetto, quello di Alexis
Blake (Amsterdam) che ha vinto, iniziava con un

i insoliti e in tal senso in Italia  avremmo possibilità enormi di essere generosi
>>>>>>>>>>>>>>>>>>>>>>>>>>>>>>>>>>>>>>>>>>>>>>>>>>>>>>>>>>>>>>>>>>>>>>>>>>>>>>>>>>>>>>>>>>>>>>>>>>>>>>>>>>>>>>>
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testo del 1930 di Diana Watts. Una sorta di
manifesto studio delle posture delle sculture
greche, uno studio sulla plasticità dei corpi.
L'artista ha chiesto di lavorare con delle adole-
scenti fra i dieci e gli undici anni. Portandole in
relazione con il bellissimo spazio di Villa
Saranigio (che ha un suo appeal, un fascino
anche decadente con sculture mozzate, senza
arti, cadute a terra) ha generato una riflessione
fra le figure plastiche interpretate da queste
giovani ragazze e questo studio che lei ripeteva
con l'aiuto di un metronomo che era la compo-
nente musicale (non una colonna sonora ma una
scansione di tempo inesorabile). Un lavoro oniri-
co che definirei di arti visive. Quadri umani che
lei ha riproposto all'interno della villa”.

In senso generale, ci sembra di capire che
stiamo parlando di una qualità molto alta.
Si può dire che questi giovani vanno oltre le
possibilità che gli vengono date in un setto-
re che offre ben poco?
“Quello che ho verificato io in tutte le proposte è
la voglia di portare in scena in luoghi inusuali; c'è
fame di luoghi, di confronto con figure intellettua-
li e di contesti protetti per poter produrre i propri
lavori che spesso non sono adatti per un teatro,
una galleria d'arte o un  museo ma che hanno
bisogno di luoghi insoliti che aiutino nella costru-
zione di una ricerca ibrida. E dal punto di vista dei
curatori, dei direttori artistici e degli organizzato-
ri bisogna osare. Osare molto. Perché il pubblico
risponde positivamente”.

FRANCESCA BUFFO

Sopra: uno scorcio di Villa Giulia a Verbania. A destra: Alexis Blake dirige la performance le giovani  verbanesi in Conditions of an Ideal



NOI
che il Fringe
NOI
che il Fringe
Le interviste ai protagonisti  dei lavori
che ci hanno colpito maggiormente in
questa edizione 2015 del festival roma-
no. Cinque settimane di programmazio-
ne, più di 80 spettacoli, recensiti pun-
tualmente dalla nostra redazione. Un
punto di vista privilegiato per capire 
dove sta andando la cultura teatrale
nel nostro Paese
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Pierre-Yves Massip, protagonista di ‘Les aimants’, spettacolo
arrivato in finale e vincitore del premio come Miglior attore



Dopo cinque intense settimane di programmazione (dal 30 maggio al  5 luglio

2015), si è conclusa la kermesse capitolina dedicata al teatro indipendente.

Un'edizione che noi di Periodico italiano magazine, come  ogni anno, abbiamo cer-

cato di raccontarvi attraverso le recensioni di tutti gli spettacoli. Assistere ogni sera

a tre spettacoli, conoscere gli attori, gli autori e i registi, confrontarsi con i colleghi

giornalisti su quanto è andato in scena, è un'esperienza difficile da raccontare in

poche righe. Nelle pagine seguenti trovate tutti gli approfondimenti, le analisi  e le

interviste ai protagonisti di questo Fringe. 

Intanto, ecco qui di seguito

TUTTI I VINCITORI DEL ROMA FRINGE FESTIVAL 2015 

Miglior Spettacolo: Fäk Fek Fik, Fak Fek Fik regia di Dante Antonelli, con Martina

Badiluzzi, Ylenya Giovanna Cammisa, Arianna Pozzoli.

Menzione speciale della giuria: Attore Dario Aggioli, spettacolo Gli Ebrei sono

Matti

Premio della Critica Periodico Italiano Magazine: spettacolo Trentatré, regia

di Gianni Licata, testo di Fabio Filosofi del Ferro, compagnia Theatrica

Miglior Comedy: “Fa Curriculum. Stiamo lavorando per noi” di e con gli Sfigartisti

Premio della Critica Funweek.it:  Giovan Bartolo Botta, spettacolo  Valli a pren-

dere, sezione Comedy

Miglior Regia: Andrea De Magistris per lo spettacolo Anselmo e Greta

Miglior Drammaturgia: Dante Antonelli, Martina Badiluzzi, Ylenia Giovanna

Cammisa, Arianna Pozzoli, pettacolo Fäk Fek Fik

Premio del Pubblico: spettacolo Indubitabili Celesti Segnali

Premio Special OFF: spettacolo Cute

Menzione speciale Giovane compagnia: Così grande così inutile, regia e adat-

tamento Lorenzo Collalti, compagnia Il servomuto

MENZIONI SPECIALI DELLA GIURIA
Miglior Attore: Pierre Yves Massip per lo spettacolo Les Aimants

Miglior Attrice: Martina Badiluzzi, Ylenia Giovanna Cammisa, Arianna Pozzoli

spettacolo Fäk Fek Fik

Premio Spirito Fringe: Malabranca Teatro, spettacolo Bignè - l’amore è Checov



Producendo un festival di matrice interna-

zionale e importando numerosi spettacoli

dall’estero spesso mi si chiede quali siano le dif-

ferenze più marcate con l’ambiente teatrale

nostrano. Il pubblico, naturalmente, prima di

tutti percepisce un qualcosa di diverso che va

oltre la lingua parlata e che si basa su una matri-

ce differente, come succede spesso con i cibi

assaggiati al di là delle Alpi. È una sensazione

palese che viene percepita sia dal più smaliziato

che dallo spettatore della domenica. Le diffe-

renze ci sono e sono molteplici. La cosa che

incuriosisce di più è che comunque, in linea di

massima, gli spettacoli internazionali riscuota-

no più successo e favore della critica.

Questo naturalmente è dato in primis dalla eso-

ticità intrinseca dell’opera che porta un valore

subliminale che viene poi esplicato con giudizio

positivo. Sebbene la proverbiale erba del vicino

sia sempre più verde, viaggiando e risiedendo

all’estero per diversi anni ho capito una cosa:

che il teatro, più di altre arti è in forte connessio-

ne con la società di appartenenza. Questa affer-

mazione può sembrare banale e ridondante

come un karma da esame universitario ma poi,

se uno riesce a capirne il più profondo significa-

to si vedrà che tutto non è così scontato.

Il teatro per sua natura è l’arte che sa assorbire,

digerire e catalizzare più velocemente lo stato

d’animo di una società. Nel bene e nel male

possono nascere quindi forme di completa

assuefazione al sistema (in questo caso degra-

dato nell’ultimo ventennio al più basso livello

culturale e comunicativo) o, al contrario, il rigo-

glire di manifestazioni totalmente reazionarie.

In Italia ultimamente siamo bravi sia in uno che

nell’altro verso. Quindi abbiamo maestri della

commedia scurreggiona vanziniana (sì, anche a

teatro, sì) oppure degni eredi trotskyani nelle

dichiarazioni di guerra al sistema, permanente-

mente rivoluzionari. Purtroppo, se si “zumma”

un po’ “out”, come direbbero a Saxa Rubra, si

vede che l’atteggiamento sociale di massa risie-

de, convive e vegeta dentro di noi a qualsiasi

livello, quindi anche le reazioni al sistema fanno

inevitabilmente parte di esso e da questo ne

vengono fortemente influenzati.

Prendo come esempio i riconoscimenti che noi

diamo a fine festival: c’è il premio miglior spet-

tacolo, miglior regia, miglior attore e così via..

Ho riscontrato come negli Stati Uniti, benché

detengano l’archetipo di premio artistico con

l’Oscar, non gli diano poi tanto valore. Se viene

qualcosa è un sorriso in più. Invece da noi, finito

il festival, il dibattito e la polemica vanno avan-

ti per settimane su Facebook, blog e simili, su

chi doveva o poteva vincere questo o quel pre-

mio, sull’inaffidabilità della giuria, sulla non

scientificità della prassi. Insomma, la si mette

sempre su di un piano agonistico o para-para-

gone-istico del tipo “il mio spettacolo è più

lungo del tuo”. Tutto questo ha poco a che fare

con l’arte, che certo è giusto ponderare e valuta-

re, ma queste valutazioni non dovrebbero riper-

cuotersi sull’artista e questo in primis non

dovrebbe dargli valore, altrimenti sarebbe il

principale artefice della propria mercificazione

(della quale il ripudio, è diventato uno dei leit-

motiv della drammaturgia contemporanea).

Come questo esempio ne potrei trarne altri in

positivo, come la scelta dei soggetti o le idee di

messa in scena. In Italia c’è una forte produzio-

ne di testi legati al sociale, dalla mafia alla vio-

lenza sulle donne. Negli Usa, “missitaliamente”,

si pensa di più alla fame e alla pace nel mondo,

e forse noi per certi versi siamo sinceramente

più profondi. Nel Regno Unito altresì la tecnica e

la qualità recitativa la fanno da padrone, ma è

anche vero che loro sono per il teatro quello che

è il Brasile per il calcio, quindi si ritorna a parla-

re di contesto e humus sociale di appartenenza.

Per cogliere un altro esempio, il Canada come la

Svezia hanno i loro punti di forza nella pragma-

ticità delle messe in scena con un legame molto

diretto tra off e concept theatre, un po’ come la

loro architettura urbanistica, semplice, raziona-

le e sempre moderna ma con diversi punti

deboli insiti in questi stessi attributi specchio

della loro società, all’avanguardia all’interno

come omertosa nei dialoghi internazionali. A

mio modestissimo parere, per dire la nostra

dobbiamo scavare nelle tradizioni e ripartire da

esse. Questo non vuol dire rifare le sacre rappre-

sentazioni sul sagrato delle chiese (che idea...

Occupiamo subito qualche sagrato!) ma magari

ripartire dai nostri connotati invece di scim-

miottare quelli altrui.

Per concludere, posso dire che ho portato il

Fringe a Roma, perchè ho sempre sostenuto che

il teatro deve ripartire dal pubblico e i fringe nel

mondo sono i festival che più degli altri hanno il

coinvolgimento di questo come prerogativa.

Qualsiasi connotazione esso abbia, pubblico

generalista vero e proprio, pubblico non (anco-

ra) appassionato di teatro.

Proprio per questo, i Fringe nel mondo con i

loro attori e i loro spettattori sono la risposta

più genuina che il teatro può dare, simboli di

vivacità e fervore, attributi che, purtroppo,

sempre meno vengono associati, erronea-

mente, a questa arte.

DAVIDE AMBROGI
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Il direttore artistico

Davide Ambrogi
“Il teatro per sua natura è l’arte che sa
digerire e catalizzare più velocemente 

lo stato d’animo della società”
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L’analisi

Alessandro Paesano
IL FRINGE COME ESERCIZIO CRITICO

Ho amato il Roma Fringe Festival dalla

sua prima edizione. 

Sarà che mi piace il modo e il motivo per cui il

Fringe è nato (come risposta all'esclusione dal

festival inglese di Edinburgh: non ci volete? E

noi facciamo un altro festival!) e anche per il

significato implicito di sperimentazione di

teatro nato in piccoli spazi chela parola ringe

porta con sé e che corrisponde, mutatis

mutandis, al'off-off Broadway statunitense. 

Un teatro non convenzionale, che cerca sem-

pre di sperimentare le forme espressive, i con-

tenuti, il linguaggio, la recitazione.

Mi sembra che il Fringe romano sia impor-

tante prima di tutto per l'occasione che dà alla

gente, anche quella che normalmente a teatro

non ci va (ricordate le facce di qualche amico o

amica quando avete chiesto loro di accompa-

gnarvi a teatro manco aveste chiesto loro

mille euro in prestito a tempo indetermina-

to?) di andare a teatro insieme. 

Il teatro è l'ultimo rito collettivo che ci è rima-

sto visto che anche i film li vediamo ormai sui

monitor individuali (pc e smarthphone). Un rito

importantissimo perché ci fa scoprire che quello

spettacolo che noi abbiamo tanto amato il vici-

no di posto lo ha odiato, o viceversa. 

Allora ci chiediamo perché e cominciamo a

indagare sui gusti teatrali, nostri e altrui. 

Cominciamo a cercare un motivo meno di

pancia e più di ragionamento. 

A differenza di Internet che ci chiede solo di

esprimere un gusto (mi piace non mi piace) il

teatro ci permette anche di chiederci il perchè.

Essere assiepati in uno spazio tutte e tutti

insieme  a vedere lo stesso spettacolo è un

esercizio di democrazia non indifferente. 

Certo, lo spettacolo che stiamo vedendo deve

rispondere a certi prerequisiti e questo non

sempre avviene. Non mi riferisco a un certo

impegno politico (nel senso alto del termine

di vita nella città, di responsabilità collettiva e

individuale di una vita insieme) ma alla

responsabilità che ogni spettacolo teatrale ha

(o dovrebbe avere) nel momento in cui chia-

ma un pubblico a vederlo e chiede certe com-

petenze intellettuali, storiche, etiche per

poterlo comprendere.

Spesso purtroppo gli spettacoli a teatro, e non

solo al Fringe, sono dei piccoli templi costruiti

a celebrare l'ego di chi vi recita, di chi dirige, di

chi scrive, ma un pubblico attento sa anche

imparare da questi spettacoli, rifiutandoli

istintivamente, non abdicando a quell'esigen-

za di pancia, di piacere e farsi piacere, ma pre-

tendendo anche dal teatro un'arte sempre più

rara: quella di riflettere con la propria testa e

apprezzare la complessità nostra, del mondo e

del palcoscenico.

Per farlo bisogna avere consapevolezza storica. 

Scardinare l'eterno presente in cui viviamo

quello che pretende che il nostro status quo

non provenga da alcun passato e non porti ad

alcun futuro e cominciare a restituire con

sguardo critico ogni nostra esperienza di pub-

blico, un pubblico mai passivo ma sempre cri-

ticamente attivo, dove critica non significa

parlare negativamente o scrivere una recen-

sione, ma pensare con la propria testa,

senza accettare le soluzioni facili  e preconfe-

zionate che il mercato ci ammannisce perché

vuole, ha bisogno di consumatori e consuma-

trici e non di una cittadinanza critica. 

Una cittadinanza che languisce, si attarda, si

distrae ma è ancora e sempre viva. 

Il numero crescente di pubblico a questa quar-

ta edizione del Fringe romano lo dimostra.

Un teatro che pone le persone in contatto e

una davanti all'altra, pronte al confronto e alla

comprensione, alla ricerca di un dubbio e mai

di una conferma. 

Ché a dirci quanto siamo intelligenti ci bastia-

mo da soli e da sole. 

ALESSANDRO PAESANO

Alessandro Paesano, giornalista romano, nota penna
affilata di Teatro.it
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Fäk Fek Fik

Dante Antonelli
Le ‘mie’ tre presidentesse

Il regista dello spettacolo vincitore del festival racconta il
dietro le quinte e della ‘quarta parete’ dello spettatore, là
dove la drammaturgia è andata a lasciare il segno

SS peciale Rpeciale R oma Foma F ringe Fringe F estivestiv al 2015al 2015

Fäk Fek Fik ha vinto il Roma Fringe Festival

2015. Si è portato a casa anche altri due

premi, quello della drammaturgia e di miglior

attrice, attribuito a tutte e tre le protagoniste:

Martina Badiluzzi, Ylenya Giovanna Cammisa,

Arianna Pozzoli. Tre attrici che hanno collabora-

to anche alla creazione dello spettacolo, insie-

me al regista Dante Antonelli. “Avevo trovato

quelle tre persone fantastiche con cui poter con-

dividere il lavoro in modo molto profondo”, ci ha

raccontato Antonelli dopo la prima replica. Con

l’aiuto del regista abbiamo provato a chiarire

alcuni punti, per penetrare nella struttura di

una trama che sembra liquida, nel senso che c’è,

si percepisce, ma si adegua di volta in volta alle

diverse menti-contenitori del pubblico. Così,

mentre Fäk Fek Fik iniziava a muovere i primi

passi, ancora lontano dai riflettori della vittoria,

questa utile chiacchierata ha spiegato il perché

una storia ispirata al drammaturgo austriaco

Werner Schwab, “Le Presidentesse”, con tutta la

sua carica di sprezzante ironia, abbia riscosso un

grande consenso tra gli appassionati del teatro

di ‘frangia’.

Dante Antonelli, al pubblico italiano
Werner Schwab era un perfetto scono-
sciuto. Voi lo avete ripreso creando una
storia difficile da sintetizzare, ma che a
quanto pare è stata apprezzata fin dalla
prima replica. Cosa avete creato sul palco?
“Il punto di vista è quello di tre giovani. Il ten-

tativo che abbiamo fatto è stato quello di

ricercare nel contemporaneo, nel presente, in

quello che abbiamo attorno, le ‘tre presiden-

tesse’ di Werner Schwab, come se fossero gio-

PrPr emio miglior spettacoloemio miglior spettacolo
migliormiglior e drammae dramma turtur giagia

migliori amigliori a ttricittrici

vani ai tempi d’oggi. Abbiamo preso quei

caratteri e abbiamo cercato di immaginare

dove le vedremmo nel 2015. Quindi, su questa

base, abbiamo scritto uno spettacolo che rac-

conta sia una storia al suo interno, ma anche

molte storie. Le attrici sul palcoscenico non

sono solo ‘un’ personaggio, ma sono l’espres-

sione di una serie di persone. Tutte chiara-

mente create col lavoro delle tre ragazze, un

lavoro che abbiamo sempre condiviso”.

Ognuna di loro è un personaggio e ognu-
na racconta la sua storia. Sembrano anda-
re in parallelo, passandosi la palla come
se ci fosse un filo conduttore, però ognu-
na sembra rimanere sul proprio binario. 
“Tra le tre ragazze ci sono differenze molto
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Martina Badiluzzi
“Uno spettacolo scritto in piedi”
Parla una delle protagoniste dello spettacolo vincitore

marcate, a partire dai corpi, dall’espressività,

al modo di relazionarsi con me. Uno dei punti

di forza d questo lavoro, credo sia stata proprio

la differenza tra loro tre. Io non riesco a fare

una distinzione tra personaggio, storia, trama

rispetto a quello che è il lavoro scenico che

fanno Martina, Giovanna e Arianna. Non

abbiamo mai lavorato sulla trama, abbiamo

sviluppato una drammaturgia in cui gli intrec-

ci, gli incastri, i richiami, le eco che possono

verificarsi, tornano durante lo spettacolo.

Compongono una scrittura nella quarta pare-

te dello spettatore, per cui per ogni spettatore

c’è il proprio spettacolo. Se questo è avvenuto,

probabilmente abbiamo lavorato bene. A noi

fa piacere che il pubblico si senta chiamato a

esprimere un suo punto di vista. Il nostro lavo-

ro, com’è arrivato a uno, non è detto che sia

arrivato a un altro. Si può essere stati toccati

da un dettaglio piuttosto che da altri”.  

La narrazione sembra essere il frutto di
una complessa opera di costruzione che vi
ha legato per mesi. È così?
“La narrazione si svolge per momenti, è una

drammaturgia con una sua architettura por-

tante. Lo spettacolo è diviso in due parti e in

tre scene, un prologo, un epilogo e due inter-

mezzi dentro. Un intermezzo nella seconda

scena e un finale. Anzi, poi altri due finali. Ha

una sua struttura quindi. La narrazione proce-

de attraverso la scrittura di palco. È un lavoro

che si porta avanti giorno per giorno, si cam-

bia, si destruttura, ci si ferma, si ragiona, si

cerca di intrecciare i fili tra di loro… finché le

cose non sembrano prendere la dimensione

giusta, quel ‘come’ che ci piace, su cui poi pos-

siamo continuare ancora a lavorare, ma quello

dovrà rimanere tale”. 

Quanto c’è di tuo e quanto delle tre ragaz-
ze nella costruzione di Fäk Fek Fik ?
“Tutto è nato da un’intuizione di un laborato-

rio che ho fatto lo scorso anno su questo auto-

re austriaco, mentre le tre ragazze hanno par-

tecipato a tre laboratori diversi, salvo poi

incrociarsi fra di loro. Man mano che si incro-

ciavano e lavoravamo insieme, a me è venuta

l’idea di riscrivere ‘Le tre presidentesse’. La

decisione di farlo in realtà è nata da loro. Io

ho pensato che potessimo partire per una

tangente tutta nostra, piuttosto che ripre-

sentare l’opera dell’autore.  Per noi Schwab è

stato più un faro che l’autore da mettere in

scena.  Più la bussola che l’obiettivo”.

Perché a un certo punto si spogliano? Il
pubblico se lo è chiesto. Diamo una moti-
vazione concreta?
“Perché si vestono in un altro punto? Perché la

domanda è sullo spogliarsi e non mai sul

vestirsi? Il momento della nudità, che noi

chiamiamo quello delle ‘tre candidate, discorsi

politici’, è un segno di drammaturgia come gli

altri, in cui le tre anziane presidentesse diven-

tano tre immaginarie candidate. Durante la

lavorazione, abbiamo capito che in quel

momento dei discorsi politici, potevano esse-

re dette delle cose solo a partire da un atto

coraggioso come quello di denudarsi di fronte

agli spettatori. Il punto di partenza qui è: un

politico potrebbe mai fare una roba del gene-

re per un discorso? No, forse, però le tre giova-

ni di Fäk Fek Fik sì. Questo risponde al deside-

rio di non avere nulla da nascondere mentre si

dicono le cose che vengono pronunciate in

quel momento lì”. 

GAETANO MASSIMO MACRÌ

“Anoi piace dire che 'Fak Fek Fik' sia una

riscrittura radicale de 'Le presidentes-

se' di Werner Schwab. Un testo in cui questo

autore austriaco racconta la storia di tre donne

anziane riunite in una cucina che bevono

caffé, parlano dei loro film preferiti, di politi-

ca, dei loro problemi, dei loro figli, dei rispet-

tivi mariti. Poi, se per caso 'salta fuori' una

bottiglia di vino o di birra e le tre donne alza-

no un po' il 'gomito', esse cominciano a sogna-

re una festa dove non ci sono regole, in cui

incontrano l'uomo della loro vita, lo vedono, ci

parlano, lo frequentano, lo conoscono e lo

amano. Ma cosa succede se il 'gomito' si alza

ancora di più? Accade che Maria, una delle tre

donne, un personaggio che Schwab descrive

magnificamente, all'improvviso distrugge la

'festa-sogno', svelando la verità: questo sogno

non esiste; questi uomini non esistono; i vostri

figli vi odiano. Questa è la verità. Noi allora

abbiamo deciso di ricominciare là dove

Werner Schwab ha terminato. Schwab, infatti,

conclude 'Le presidentesse' con le tre anziane

che vengono sostituite da tre giovani, le quali

si alzano dal pubblico, prendono il loro posto e

ricominciano lo spettacolo da capo. Noi abbia-

mo semplicemente provato a immaginare

cosa poteva succedere se queste giovani, anzi-

ché essere tre ragazze austriache degli anni

'90, fossero tre giovani italiane del 2015. E

'Fak Fek Fik' è questo: le tre giovani. La nostra

è una 'scrittura scenica': non c'è, dietro di noi

o prima di noi, un drammaturgo che si siede

davanti al computer, alla macchina da scrivere

o innanzi a un foglio di carta, per produrre la

drammaturgia. Questo spettacolo, noi lo

abbiamo scritto 'in piedi'. Dante Antonelli ci ha

guidate all'interno del mondo 'schwabiano',

ma le parole sono le nostre. E questo modo,

attraverso il quale abbiamo costruito questo

lavoro, è esattamente lo stesso con cui ci

poniamo davanti al pubblico: cioè, in presen-

za. Noi tre, sul palco, ci chiamiamo con i nostri

nomi. Quando mi rivolgo ad Arianna, non

parlo all'attrice, ma proprio ad Arianna. Così fa

anche Ylenia con me. E io con loro. E' uno spet-

tacolo di presenza, non ha necessariamente

bisogno di uno spazio teatrale: esso può esser

messo in scena anche in una piazza o in un

bagno pubblico. Ciò non ha alcuna importan-

za, perché quello che fa veramente la differen-

za è la presenza delle tre attrici: nel momento

in cui le tre attrici ci sono, lo spettacolo esiste,

la 'performance' esiste”. G.M.M.

(testo estratto dalla video-intervista pubblicata su

Youtube: www.youtube.com/watch?v=FGy9sIxwcEc)
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Trentatré

Gianni Licata e Fabio Filosofi del Ferro
“Oggi il Cristo è simbolo di una società

dalla doppia morale”
Uno spettacolo sul non giudicare, sulle differenze di genere, sulla fede di facciata che
distorce l'obiettivo. Se Gesù potesse dire la sua, oggi, ecco cosa denuncerebbe 

Una costruzione scenica che ha saputo

sfruttare in modo esemplare le potenzia-

lità di una location ‘senza confini’, creando una

moltitudine di punti di vista per lo spettatore. Il

testo, le luci, le coreografie coinvolgono a

360gradi la platea; il messaggio è diretto,

dirompente e si conclude nel pianto di un Cristo

che  ‘reclama’ l’essenza vera del messaggio che

ha incarnato. Un Gesù, sostanzialmente, tradito

dal proprio popolo. Qualcuno potrebbe pensare

che si tratta di dissacrazione. Tutt’altro. Gianni

Licata (regia e coreografie) e Fabio Filosofi del

Ferro (testi), con il loro spettacolo danno vita

all’essenza della fede . Il numero rievoca l’età di

Cristo. Racconta Gianni Licata: “Quando ho com-

piuto 33 anni (oggi ne ho 38) mi ha colpito molto

il fatto che l'umanità avesse crocifisso questo

messaggio di Cristo e si sia appropriata allo stes-

so tempo del simbolo della croce. E si badi bene

che io non sono cristiano”. Una riflessione, dun-

que, su come il credente, almeno quello di fac-

ciata, abbia corrotto se stesso, tradendo il sim-

bolo della propria fede. "Guardando il simbolo e

il comportamento della gente”, dice Fabio

Filosofi del Ferro, “è come se ci fosse stato un

allontanamento radicale". Un atteggiamento fin

troppo comune oggi, tipico di una società che

vive di immagine e che per questo ha ridotto la

religione a puro simbolo. ‘Trentatré’ è una rap-

presentazione di teatro-danza che è stata “Tra le

più interessanti di quest’edizione”, come ha scrit-

to il nostro direttore, Vittorio Lussana, nella sua

recensione, specificandone i motivi “Per l’ottima

regia di Gianni Licata e la sua versatile capacità

di riuscire a utilizzare al meglio le grandi poten-

zialità di spazio del parco di Castel Sant’Angelo”.

PrPr emio della criticemio della critic a a 
di Pdi Periodico italianoeriodico italiano

magazinemagazine

Uno spettacolo che, nonostante un grandissimo

successo di pubblico, ha destato pareri contro-

versi. A noi è piaciuto, al punto da averlo pre-

miato con un riconoscimento importante, come

il premio della critica. In questa breve intervista,

gli autori hanno esposto le loro idee, parlando

della genesi dell’opera e svelando alcuni detta-

gli e curiosità. 

La lavorazione di ‘Trentatrè’ è stata lunga,
parliamo di alcuni anni: com'è stata la sua
genesi?
Fabio Filosofi del Ferro: "Ci siamo preparati

leggendo ovviamente i Vangeli, anche gli apo-

crifi. Siamo andati alla ricerca di fonti comunque

importanti, compiendo un'analisi molto com-

plessa, in cui abbiamo tentato di creare un col-

legamento anche con realtà contemporanee (si



veda per esempio i reality show)”.

Gianni Licata: "Siamo stati 'lenti', ma in senso

positivo (sorride, ndr). Dopo che l'idea era nata,

l'abbiamo lasciata maturare. Il lungo lavoro che

abbiamo fatto sui Vangeli, apocrifi e non, come

diceva Fabio, lo abbiamo fatto soprattutto per

immagini. Faccio un esempio su tutti: l'ultima

cena. Quelle immagini, poi, le abbiamo distorte.

Nella prima scena di 33, infatti, si vede l'umani-

tà che mangia, anzi si 'abbuffa' sulla croce".

A proposito di immagini, di icone, il vostro
Cristo è interpretato da una donna, che gli
conferisce un aspetto da Gesù di un qua-
dro rinascimentale. Perché questa scelta?
Fabio Filosofi del Ferro: "Guardi, è tutta

opera sua!".

Gianni Licata: "Sì, è vero. Allora, ho scelto una

donna, una bellissima donna androgina che ha,

allo stesso tempo, un'immagine molto pulita.

Fabio Filosofi del Ferro: "Farei notare che non

è tanto importante la questione del 'genere' del

Cristo, perché il nostro è anche uno spettacolo

sulle differenze, le diversità. E poi si parla sem-

pre di Dio al maschile, abbiamo voluto differen-

ziare con una figura non completamente fem-

minile, androgina, appunto".

Gianni Licata: "Infatti, a me piace molto una

battuta in cui si dice che 'non saremo mai tutti

uguali uguali, né diversi diversi'. Per me quella è

una fase centrale dello spettacolo".

E allora quale sarebbe il messaggio ?

Gianni Licata: "La distorsione che si fa dei mes-

saggi, appropriandosene e poi l'importanza

eccessiva che si dà ai simboli, che diventano più

importanti del valore che esprimono”.

Fabio Filosofi del Ferro: "È come se il sim-

bolo facesse scomparire quello che era

all'inizi”.

Non è dunque uno spettacolo pro o contro
la figura di Cristo?
Fabio Filosofi del Ferro: "No, assolutamente,

non vogliamo dividere nessuno in pro e contro".

Gianni Licata: "Anzi, è proprio uno spettacolo

contro il giudizio".

Fabio Filosofi del Ferro: "Esatto. La figura di

Cristo ha insegnato ad amare chi ci odia. E sap-

piamo bene quanto ciò sia difficile. Ognuno è

libero di accostarsi a lui come meglio crede. Il

suo messaggio di porgere l'altra guancia sem-

bra utopico. Il mondo è un luogo in cui, per il

vessillo e col vessillo, si fa la guerra”.

Gianni Licata: "Guerra intesa fin dalla piccola

violenza, come per esempioil pettegolezzo”.

Nessuna critica alla religione?
Gianni Licata: "Non alla figura di Cristo. Alla

religione nel senso di istituzione, quello sì, non

al sentimento religioso invece, di cui abbiamo il

massimo rispetto. La tensione all'infinito è fon-

damentale per l'essere umano".

Qualcuno potrebbe accusarvi di aver
attuato una critica strumentale.
Fabio Filosofi del Ferro: "Quando abbiamo

preso in considerazione la figura di Cristo, ci è

venuto naturale notare e dire che forse qualco-

sa nella diffusione del suo messaggio oggi non

quadra. Non c'è nulla di strumentale in questo,

anzi. Siamo convinti che se Papa Francesco

vedesse lo spettacolo, gli piacerebbe. Ha dato

una linea nuova, dicendo proprio che il dito non

andrebbe puntato mai. Quando,invece, nel

mondo ecclesiastico sono tante le persone che

lo fanno".

Gianni Licata: "Non è importante considerare

soltanto la parte istituzionale della chiesa così

come di altre religioni, ma è bene far riflettere lo

spettatore che in quella data ‘Istituzione’si rico-

nosce. Perché se sposi determinati canoni, devi

sposare poi la regola del non giudicare. Anche

questo è un messaggio fondamentale dello

spettacolo".

Gli attori indossano magliette con alcuni
simbolii. Alcuni hanno punti interrogativi.
Perché?
Gianni Licata: "Sì. Ci sono la croce, la mezzalu-

na, la stella di David e due indossano magliette

con punti interrogativi, che rappresentano il

non-credere. Per sottolineare che qualsiasi tipo

di credo è sempre motivo di conflitto”.

GAETANO MASSIMO MACRÌ
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Il momento della consegna del premio della critica di Periodico italiano
magazine. A destra: Vittorio Lussana. Qui sopra: Gianni Licata. Alle sue spalle, a
destra: Fabio Filosofi del Ferro



Questo spettacolo, ottimamente diretto da

Francesco Petti, trae ispirazione dall'ope-

ra di Enzo Moscato 'Festa al celeste e nubile san-

tuario'. La storia si snoda nelle personalità di tre

sorelle, Elisabetta, Anna e Maria, vergini per

destino, partorienti per infusione, miracolate

per forza, interpretate da Cinzia Antifona,

Francesca Pica, Valentina Greco. In un dramma

esistenziale, che riflette l'omologazione della

tradizione meridionale, le tre protagoniste vivo-

no la quotidianità imprigionate nella loro condi-

zione di zitelle tra fede, superstizione e pettego-

lezzi. Tre donne del sud, tre forme di solitudine.

Molto particolare la scenografia che si esplica

con cubi colorati e luminosi, dove all'interno è

racchiusa la vita delle tre donne con gli oggetti

che ne fanno parte. Incontriamo Francesca Pica,

che nello spettacolo interpreta Annina, per

capire meglio come si evolve la pièce teatrale.

Voi attrici che spunti interpretativi avete
colto dal lavoro di Moscato e in che modo
siete riuscite a renderlo attuale seguendo
le linee registiche di Francesco Petti?
"L'Opera di Moscato ci è passata tra le mani

come una semplice lettura, ma ci ha coinvolte

così tanto da sentire l'esigenza di dare vita a

questo racconto che può apparire datato e inve-

ce è ancestrale. Gli stimoli di partenza sono

stati: il femminile, il dialetto e non ultimo l'in-

contro con il Maestro Enzo Moscato che sorri-

dendo ha appoggiato il nostro progetto dicen-

doci "Ora tocca a voi". Il rapporto con

Francesco Petti non è stato un lavoro di regia

inteso in maniera classica; ci ha guidate, tra-

mite improvvisazioni e training, alla scoperta

del mondo delle tre donne, un mondo fatto di

schemi. Il resto è venuto man mano: noi, gio-

vani donne del Sud che viviamo nella capitale,

non abbiamo fatto altro che indossare i panni

di questi tre statuari personaggi, scoprendo,

con nostro stesso stupore, quanto possano

starci bene."

Elisabetta, Anna, Maria, tre sorelle, tre
donne, tre diverse solitudini. Francesca

Pica, ha avuto delle difficoltà nell'entrare
nella condizione del suo personaggio?
"Il personaggio di Anna, meglio Annina, come

la chiamano le sorelle, pur non essendo vicino

alla mia esperienza di vita non è un personag-

gio così datato come sembrerebbe. Ho vissuto e

ho avuto modo di conoscere varie realtà del Sud

Italia, dai piccoli paesi, alle isole, alle grandi

città del mezzogiorno e da questo humus ho

tratto gli spunti di lavoro sul personaggio. 

Se poi estrapoliamo Annina dal contesto che la

rende una zitella costretta a vivere in adorazio-

ne della Madonna, ci troviamo di fronte un

ampio ventaglio delle fragilità umane portate

all’esasperazione, come invidia, gelosia, e vani-

tà. Tutto questo rende Anna non distante dalla

realtà ed essendo un personaggio così ben scol-

pito nella drammaturgia di Enzo Moscato, lavo-

rarci, con l’apporto delle idee di regia che spes-

so lo rendono surreale, è diventato una vera e

propria indagine antropologica."
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Indubitabili celesti segnali

Francesca Pica
Ci troviamo di fronte a un processo 
di secolarizzazione inconsapevole

Tre sorelle zitelle devote alla Madonna, tra preghiere e scongiuri, portano alla luce una
condizione femminile che appartiene a una società chiusa in se stessa, piena di pregiu-
dizi: una realtà non solo meridionale

PrPr emio del pubblicoemio del pubblico



In questo spettacolo la scenografia è dav-
vero particolare, ci spiega il significato e la
disposizione dei cubi colorati e luminosi
sul palcoscenico?
"La scenografia dello spettacolo è stata realizza-

ta da Domenico Latronico, che elaborando le

nostre intuizioni e le direttive registiche, ha

dato, con la sua visone, un grande apporto allo

spettacolo. La scelta di partenza è quella del-

l'antinaturalismo: gli oggetti di vita quotidiana

che le attrici dovrebbero usare sono andati via

via scomparendo in fase di montaggio dello

spettacolo per ricomparire nello spazio stretto e

angusto dei cubi. Delle teche, quindi, in cui è cri-

stallizzata la rappresentazione di una vita mai

sfiorata. Le stesse protagoniste vivono in una

grande teca che è quella della scatola teatrale o,

metaforicamente parlando, della vita che si

sono costruite attorno senza via d’uscita.

I cubi sono quattro, di cui uno doppio, e vengo-

no accesi nel momento in cui vive la scena che

simboleggiano. Rappresentano rispettivamen-

te: la devozione, il pettegolezzo del cucito, la

femminilità, la festa sacra, il cibo.

Restano tutti accesi per il gran finale della sorel-

la più piccola, Maria."

La condizione della donna nella cultura
magico-religiosa del popolo meridionale
è proprio come l'avete rappresentata
anche nell'aspetto grottesco. Cosa vi
aspettate che giunga allo spettatore che
vi viene a vedere a teatro? 
"Non ci interessa raccontare di Napoli ma di

un'Italia provinciale, come si evince dal lavoro

di traduzione dal napoletano al siciliano che

l'attrice Cinzia Antifona ha fatto per il perso-

naggio di Elisabetta. Non ci interessa raccon-

tare la condizione di castità ma una condizio-

ne antropologica di privazione, non ci interes-

sa raccontare del cattolicesimo ma di un pro-

fondo e claustrofobico senso religioso ed è

questo che vorremmo giungesse allo spetta-

tore. La reazione che vorremmo scaturisse nel

pubblico è, né più né meno, quella del perso-

naggio di Maria, interpretato da Valentina

Greco, nel finale a sorpresa dello spettacolo.

La rivoluzione gridata di chi non ha voce, di chi

è piccolo di fronte ai giganti, che si intenda

questo in ambito familiare, sociale oppure, e

forse questo è quello che personalmente più ci

interessa, in ambito teatrale."

MICHELA ZANARELLA

Alcune selezionate novelle del testo sono

recitate da due spriritelli, interpretati dalle

due bravissime attrici Chiara Cosentino e Alessia

Candino, con estrema adesione al testo origina-

le del Decameron. Il risultato finale è una sorta

di Boccaccio 2.0. Completano la recitazione,

infatti, le proiezioni di immaginari post su face-

book, con tanto di botta e risposta in lingua vol-

gare. La chiusa di ogni novella è poi affidata a

un tweet dello stesso autore. Si giunge così a

creare un ponte tra presente e passato. Di fatto i

sentimenti, le passioni è le pulsioni di oggi,

sono le medesime che muovevano gli animi

delle persone di settecento anni fa. Abbiamo

incontrato il regista Igor Loddo, il quale ci ha

spiegato come l’utilizzo dei social all’interno

dello spettacolo in relazione alla poesia di

Boccaccio, dimostri come già nel passato il

poeta fosse in grado di sintetizzare un concetto

complesso e universale in poche e meravigliose

parole. I suoi versi si ergono così ad antesignani

precursori dei ‘cinguettii)’di twitter.

#Decamera quindi non costituisce una cri-
tica all’uso smodato dei social?
“Nel nostro spettacolo c’è una dicotomia tra il

concreto e l’astratto. Oggi in un hastag si posso-

no dire tante cose, si apre un mondo. Non dob-

biamo però perdere la poesia, la capacità di dire

in quattro pagine una frase. Questo approccio

alla materia e quindi al testo del Decameron è

giunto solo in un secondo momento. 

Lo spettacolo ha infatti avuto due stesure. Nella

prima drammaturgia, che aveva come sottoti-

tolo “come i social ci hanno (s)cambiato la vita”,

c’era molto poco Boccaccio.  Mi sono però accor-

do come questa interpretazione non corrispon-

desse alla realtà, ho virato sullo studio iniziale

sul Boccaccio puro che ha determinato la stesu-

ra finale dello spettacolo nella sua forma attua-

le, che è ancora in divenire. Stanno cambiando

degli elementi, ad esempio vorrei che la musica

inserita fosse ancora più tecno in maggiore con-

trapposizione col testo poetico. È uno spettaco-

lo sull’amore. Il tweet finale “amor può tutto più

che né voi né io noi possiamo” è tratto dalla

novella di Tancredi e Ghismonda ed è pronun-

ciato da Tancredi prima di morire e dimostra la

capacità di Boccacio di sintetizzare in poche

parole la forza dell’amore”.

Il vostro lavoro come nasce?
‘Io non parlo sono parlato’non è la classica com-

pagnia teatrale, bensì di un linker, un collegato-

re. Ogni spettacolo, ogni progetto nasce dalla

condivisione di diversi artisti che vogliono dire

la loro: il cartonista, il video maker, il regista e

gli attori. De Camera ad esempio è composto da

tante parti”. 

MICHELE DI MURO
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#Decamera

Igor Loddo
La poesia vs twitter

Una trasposizione in chiave moderna di Boccaccio, uno
spettacolo che proprio nella sua aderenza totale al testo
originale, trasposto e veicolato attraverso l’uso dei social
network, sottolinea l’estrema attualità del Decameron



Alcuni addetti ai lavori hanno sottolineato

che il ‘barbone’ è un personaggio già

visto troppe volte. Ma  la 'Laura' descritta e

portata in scena da Francesca Romana Miceli

Picardi è molto attuale e attinge alle tante

storie di persone che da un giorno all’altro

hanno visto ribaltata la propria vita perdendo

tutto e finendo in coda alla Caritas per chiede-

re aiuto o un pasto caldo. ‘Scompaio’è una sto-

ria ben costruita che riflette le ipocrisie di una

società basata sull'avere piuttosto che sull'es-

sere. Una storia al femminile: da una parte

Laura senza tetto, squinternata 'barbona', per

scelta e per necessità (quella di non farsi

'annullare' da una vita preordinata e definita

dalle convenzioni sociali) e dall’altra sua

madre (interpretato da una bravissima

Manola Rotunno). Un donna, che sulle con-

venzioni sociali ha costruito tutta la sua esi-

stenza. La storia dell'una e dell'altra si svolgono

parallelamente, si incrociano, si scontrano e si

riappacificano. In un gioco registico ben calibra-

to, ciò che appare giusto e sensato si rivela in

tutto il suo reale squallore e ciò che appare fol-

lia e squilibrio è il frutto di un vero atto di corag-

gio e di conquista di libertà. Due ottime inter-

pretazioni che hanno dato vita a uno spettacolo

intenso, lucido e commovente. Come le ‘vere

voci’ degli ospiti della Caritas, che si raccontano

alla fine della rappresentazione. Persone alle

quali Francesca Romana e Manola hanno voluto

rendere omaggio per far ricordare al pubblico

che la vita può cambiare all’improvviso per cia-

scuno di noi, che  la nostra società è composta

da tante realtà differenti e che per strada succe-

dono cose inimmaginabili.

Francesca Romana Miceli, come sei
arrivata a concepire questo spettacolo?
Francesca Romana Miceli: "Lo spettacolo è

nato un anno fa, quando doveva partire una

rassegna su Franca Rame. Io venivo da un

anno di 'femminicidio' e francamente ero un

po' stanca di parlarne. Quindi ho pensato a

una persona conosciuta proprio qui a Castel

Sant'Angelo, si chiamava Heidi. Una signora

barbona. È morta dieci anni fa. Ogni mattina

si lavava alla fontana di via di Porta Castello.

Aveva origini tedesche, era fuggita dalla

Germania dell'epoca, ma la storia di

Scompaio, che le ho dedicato, è comunque
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Scompaio

Francesca Romana Miceli Picardi
e Manola Rotunno

“La felicità è nelle scelte che facciamo”
Laura vive per strada, invece Beatrice è una signora della Roma ‘bene’: due vite
in parallelo  che si incrociano  e finiscono per raccontare un’unica storia



diversa. Dalla sua figura,comunque, è nata

Laura".

Con Manola Rotunno vi conoscevate già?
Francesca Romana Miceli: ”No. L’ho vista

recitare in un altro spettacolo e ho capito

che per la voce e la presenza era perfetta per

il ruolo di Beatrice. Quando l’ho conosciuta

mi ha recitato un monologo di un film,

'Ragazze interrotte', e lì ho notato la sua

forza particolare”.

Manola Rotunno: "Io in realtà ero perplessa.

Interpretare il ruolo di una donna molto più

grande di me mi metteva dei dubbi. Lei, però,

era così convinta. Allora ho accettato la sfida".

Come vi siete preparate per il vostro
ruolo?
Manola Rotunno: "Sembravo una maniaca!

Osservavo tutte le donne di un certo ceto socia-

le, per la strada. Giusto ieri mi sono imbattuta in

una donna in bicicletta che parlava del suo filip-

pino. E poi ovviamente ci sono anche le donne

protagoniste di molti film, vedi per esempio

Miranda, de 'Il diavolo veste Prada'. Infine, ho

pensato che avrei dovuto cambiare completa-

mente aspetto, da qui la scelta della parrucca

bionda, perché non esiste una donna di una

certa età coi capelli neri. Il biondo un po' vapo-

roso era perfetto. E non da ultimo il trucco di

Flavia Marassi, che è stato fondamentale.

Quello mi ha aiutato a calarmi meglio nel perso-

naggio".

Francesca Romana Miceli: "Col regista abbia-

mo cominciato a lavorare fin da subito sulla

postura di Laura. Pian piano tutto è venuto da

sé. La vera illuminazione l'ho avuta durante una

vacanza in Calabria, proprio mentre prendevo il

sole. Ho capito che quei gesti che avevamo stu-

diato, dovevano essere ripetuti. Laura non può

essere così pulita, infatti. Deve ripetere gesti e

parole. Alla fine è anche arrivato il cappotto, che

indosso in scena, che è diventato la seconda

pelle della protagonista".

Laura sceglie di abbandonare la famiglia
ricca. Era l'unica scelta possibile?
Francesca Romana Miceli: "A volte immagino

Laura e la 'vedo' con la madre, che vanno via

insieme, come Thelma e Louise. È un sogno mio.

Però sì, per rispondere alla domanda, era l'unica

scelta possibile. Perché da una gabbia non puoi

che scappare, altrimenti l'alternativa è rimane-

re incastrati dentro".

Manola Rotunno: "Sì, perché tra le due donne,

madre e figlia, c'è una incomunicabilità tale per

cui bisognava spezzare il legame. Infatti la

madre stessa a un certo punto lo riconosce".

Quel mondo borghese riconosce, tardi,
di aver perso una figlia. Questo non
potrebbe celare un filo di speranza?
Manola Rotunno: "Ma noi un filo di spe-

ranza lo vogliamo lasciare. Il problema è che

la madre, non lo ammetterà mai di fronte

alla società. Quella figlia le creava imbarazzi

di fronte alla gente. Quindi la spinge a farsi

curare. Magari se le avesse creduto di più, se

l'avesse ascoltata, avrebbero forse trovato

un modo per parlarsi".

Alla fine, qual è la morale? Perché sem-
bra molto sottile il limite tra normalità
e non normalità, fra persona felice e
infelice. L'impressione è che Laura sia
più felice della madre. 
"La felicità, alla fine, è nelle scelte che uno fa

nella vita".

C'è una persona davanti a ogni storia o
ce n'è una dietro?
Francesca Romana Miceli: "Davanti e die-

tro. Le persone non sono mai quello che vedi".

Le voci delle interviste fuori campo che
si sentono alla fine dello spettacolo a
chi appartengono?
Francesca Romana Miceli: "Sono le mera-

vigliose voci dei barboni della Caritas. Ho

frequentato questi centri e ho parlato con

tante persone e mi sono resa conto che per

questa gente è importante riappropriarsi di

qualsiasi forma di normalità. Anche solo

dirti 'che bella giornata' è importante".

C'è uno studio che indichi a che età
all'incirca una persona 'decide' di anda-
re a vivere per strada?
Francesca Romana Miceli: "No. Dipende

dalle situazioni. Al San Filippo Neri ho cono-

sciuto un ex ingegnere, per esempio. È anda-

to via da casa a cinquant'anni. Vicino al

Gemelli c'è una ragazza, di venticinque anni,

vive lì col ragazzo".

GAETANO MASSIMO MACRÌ
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Il potere, incarnato in un 'fantomatico' per-

sonaggio di ‘dirigismo berlusconiano’ è il

protagonista dell’opera portata in scena al

Fringe da Patas Arriba Teatro. Con un testo iro-

nico, sferzante e a tratti provocatorio firmato

da Adriano Marenco, lo spettacolo è un'alle-

goria ben costruita nelle coreografie, nella

regia e nella scelta dei costumi. Un lungo

monologo di prosa, intorno al quale ruota

tutto il resto (molto bello l'intreccio coreogra-

fico con il teatro danza), trascinando lo spetta-

tore nel machiavellico quanto laborioso gioco

del vecchio nobile decaduto che tutto decide e

tutto può all'interno del proprio potere resi-

duale, ma già in evidente declino. Tuttavia,

l'apoteosi del potere che sfocia nel tirannicidio

finale, alla fine produce un caos che, nella sua

mancanza di analisi, garantisce un ulteriore

peggioramento degenerativo, poiché dettato

non da un preciso progetto alternativo di libe-

razione rivoluzionaria, bensì è mosso dall’avi-

dità e dalla vendetta. Un soggetto interessan-

te che analizziamo insieme al suo autore.

Adriano Marenco, il tuo testo, Il pasto
degli schiavi, parla di un potere che non
dialoga, che si parla addosso. Da dove
nasce questa figura di un potere tiranni-
co, che manipola?
“Io ho voluto cauterizzare una ferita che mi

porto dentro io, ma penso un po' tutti. Il volto

più vero del potere è quello che parla a una

parte della nostra coscienza che desidera

essere guidata e tiranneggiata. Altrimenti non

sarebbe possibile che nella storia dell'umanità

ci siano state delle forme di potere coercitive e

anche violente (anche senza usare la violenza

fisica, ma solamente quella morale e intellet-

tuale). Ci deve per forza essere una collabora-

zione tra il boia e chi viene sacrificato”.

Quindi c'è la vittima che è anche compli-
ce, masochisticamente, del suo carnefice?
"Assolutamente sì. Probabilmente, allo stesso

tempo, desidera essere al posto del carnefice.

Ed essendo vittima consenziente e collabora-

tiva, in un certo modo, riesce anche a essere

parte di questo potere”.

Però la tua visione fortemente critica e
pessimista nei confronti di ogni opinio-
ne dominante. Se a un certo punto nelle
fasi della storia, della politica, sorgono
queste figure che riescono anche senza
ricorrere a mezzi autoritari riescono a
controllare la mente di molti. Hitler stes-
so è stato eletto. Tu critichi le forme di
controllo della mente semplicemente
propagandistiche, in quanto vuote?
"Sicuramente. Ma anche in questo caso ci

vuole la collaborazione di chi riceve passiva-

mente questi messaggi e li accetta come giu-

stificazione spesso alla propria vita poco sod-

disfacente”.

Però alla fine il tiranno viene ucciso.
Però non è un tirannicidio liberatorio.
Sembri quasi dire che dopo il potere non
c'è più nulla. Ma allora il professo è sem-
pre degenerativo?
"Il progresso di per sé è positivo. Ma è il catti-

vo uso che se ne fa ad essere degenerativo.

Vengono a scomparire le ideologie, anche

negative, ma comunque portatrici di valori,

anche capaci di dare una speranza, una possi-

bilità. È quello che sta avvenendo nel nostro

nulla telematico. Nel pasto degli schiavi acca-

de questo sostanzialmente: il potente di turno

degenera, piano piano, fisicamente e ancora

di più moralmente. Degenera a tal punto che

le schiave della pièce lo uccidono non tanto

per vendicarsi dei torti subiti ma perché sen-

tono che non può più sostenere il suo ruolo e

quindi non serve più. Lo uccidono e ne man-

giano le carni per assumerne il potere, esatta-

mente come una volta si mangiava il cuore del

nemico per acquisirne la forza”.

Ci sono delle criptocitazioni nel tuo
testo: qualcosa di modernista e qualcosa
di sano e di antico come il pessimismo
pasoliniano. Però c'è anche qualcosa di
fresco, un tuo tentativo di trovare una
nuova formula. Sbaglio?
"In realtà io cerco di non fare un discorso piat-

to che vada a dire delle cose in maniera speci-

fica alle persone. Io cerco di lavorare su un tipo

di scrittura evocativa che possa evocare delle

immagini e possa parlare a una parte interio-

re della persona. Nulla che dica: "questo è

sbagliato e questo no". Bisogna evocare e

capire dentro di sé che quello che sta succe-

dendo è ingiusto, che stiamo parlando di una

parte della nostra società ”. 

VITTORIO LUSSANA
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Il pasto degli schiavi

Adriano Marenco
“Il tiranno vive perché vittima e carnefice

fanno parte dello stesso potere”
Incontro con uno dei più interessanti giovani autori della scena romana: i suoi testi non
sono mai banali e raccontano molto della società contemporanea



La divisione tradizionale dei ruoli nel tea-
tro italiano tra scrittore e regista è secon-
do te un limite o un elemento positivo?
“La considero un limite. Quando dirigo lavori già

scritti da altri autori come Adriano Marenco o

Alessandra Caputo o Luna T. Sveva Testori, mi

permetto di intervenire sul testo, tagliando o

spostando frasi o interi periodi. A volte invece

chiedo di aggiungere. La messa in scena èun

lavoro profondamente diverso, rispetto alla

scrittura del testo, un'elaborazione successiva

frutto di un lavoro di gruppo, un prodotto arti-

stico di altro genere. I cambiamenti al testo ori-

ginale sono spesso proposti dagli stessi autori

presenti alle prove. Molto più semplice e stimo-

lante è quando si ha soltanto un canovaccio,

un'idea. In sala prove si lavora attraverso

improvvisazioni guidate con la presenza dei

drammaturghi. Lo spettacolo poco alla volta

prende forma con il contributo creativo di tutti.

Allora un danzatore può suggerire, scoprire una

frase e l'autore proporre un movimento scenico.

I ruoli si annullano, lo spettacolo è di tutti, e i

nomi e i ruoli in locandina restano soltanto

un'innocente bugia.

Questo è quanto è accaduto con Il pasto degli

schiavi. L'inserimento di danzatrici, animali

totemici e archetipi femminili, la scrittura del

brano della morte della Colomba affidata ad

Alessandra Caputo, e una regia estesa elaborata

da tutto il gruppo”.

GIUSEPPE LORIN

25  > > > > > > > > > > > > > > > > > > > Periodico italiano MAGAZINE

Simone Fraschetti, Teatro e Archetipo. Il
significato di questo psicologico abbina-
mento nelle tue rappresentazioni?
“Il Teatro è figlio del mito, ne è di fatto il suo rac-

conto. Il mito nasce dalla necessità di ipotizzare

una maternità per la nostra specie, un atto cul-

turale secondo soltanto alla presa di autoco-

scienza come individui e comunità. Sorgono

dunque i disperati tentativi di elaborare teogo-

nie, prime zattere di salvezza nel mare scuro di

un raziocinio appena nato e già troppo carico di

domande. Il Teatro è apparso lì, all'incontro tra

la prima domanda e la prima parola, l'essere

umano ha fatto la scoperta di se stesso e ha

subito sentito l'urgenza di condividerla e cele-

brarla con il gruppo. Lì è nato il Teatro. Non pos-

siamo sfuggire alla necessità della rappresenta-

zione, è nelle nostre fibre, è legata al riconoscer-

si, all'autoriflessione cosciente, all'identità.

Abbiamo cominciato raccontando eroiche

imprese di alcuni uomini, celebrando un passa-

to in cui gli dèi erano tra noi, sia che fossero fun-

ghi enteogeni, guerrieri alieni o avessero la

forma del nostro stesso DNA. Portiamo con noi

un bagaglio che pesa millenni, fatto di immagi-

ni, di idee, di forme pensiero. Gli archetipi si ere-

ditano come i caratteri somatici e tornano a

palesarsi nei nostri atti e nelle nostre arti.

Nel mio lavoro tento di silenziare il filtro severo

dell'emisfero sinistro, lasciandomi cullare dalle

suggestioni che mi induco. Se procedo serena-

mente attraverso stimoli culturali dati e ricevuti

dal gruppo di lavoro, le visioni arrivano. Per

mezzo di sogni, lucidi o meno, tramite intuizio-

ni, si palesano gli archetipi. Semplici e forti,

danzano nell'ovvietà della loro presenza, ci

sono sempre stati, erano lì, a una spanna da noi,

bastava tendersi un istante e afferrarli.

Non credo di 'creare' pensieri o visioni, ho inve-

ce la sensazione che le idee e le immagini che

“mi vengono in mente”giungano da una matri-

ce invisibile, un contenitore universale sempre

aperto da cui noi potremmo attingere all'infini-

to soltanto chiedendolo nel giusto modo”.

Che rapporto hai con la messa in scena dei
tuoi lavori? 
“Quando scrivo o adatto un testo di altri autori,

ho già in mente la messa in scena, almeno in

linea generale. Anzi, direi che la messa in scena,

le azioni fisiche, i quadri d'insieme, precedono

di frequente il testo. Lavoro principalmente per

immagini e spesso è proprio una visione ad

accendere l'idea di un nuovo spettacolo.

Procedo poi con la ricerca di riferimenti e con-

nessioni con le altre discipline artistiche. Ne

trovo a decine e ne faccio una selezione più

gestibile. Propongo al gruppo di lavoro, autori,

attori, costumisti e scenografi, diverse sugge-

stioni visive e auditive. Lavoriamo insieme

attraverso un brain storming creativo a un'origi-

nale definizione estetica e simbolica dello spet-

tacolo. Le prove servono poi a liberare dal super-

fluo quella prima visione”.

Simone Fraschetti
Teatro e archetipo

Autore, attore e regista è uno dei fondatori della compa-
gnia Patas Arriba. Al Fringe 2015 è stato protagonista di
due spettacoli: ‘Il pasto degli schiavi’ e ‘Bestiario’. C e ne
parla in questa intervista



T re tipologie di ragazze, poco più che ven-

tenni, raccontano la loro vita negli anni

della Grande Guerra: c’è la patriota Angela, che

si finge un 'maschio' per andare volontaria a

combattere; la sofisticata albergatrice Eva, che

ammira la classe e lo stile, ma anche il pensiero

all’avanguardia, di Coco Chanel; e c’è Franca,

una contadinotta veneta che, tutte le mattine,

si carica sulle spalle delle pesantissime ‘sporte’

di cibo, acqua e medicinali, ma soprattutto

armi, scorte di proiettili e persino un intero

‘cannone’, per portarli in prima linea ai nostri

soldati, impegnati in una lunga guerra di posi-

zione in alta montagna. In questa rappresenta-

zione, bisogna dirlo, emergono una serie di con-

tenuti non solo interessanti, ma addirittura fon-

damentali, storicamente assai fondati: 1)

l’Italia, nel 1915, entrò in guerra convinta che il

conflitto sarebbe stato di breve durata, mentre

invece le cose non andarono affatto così; 2) la

‘patriota’ Angela, partita con grandi speranze e

il cuore gonfio d’orgoglio per la patria, anno

dopo anno vede disgregarsi il proprio idealismo,

poiché assiste agli assurdi assalti in campo aper-

to ordinati da Cadorna, alle pessime condizioni

in cui furono costretti a vivere i soldati nelle trin-

cee, all’arbitrarietà delle decimazioni decise

dagli alti comandi militari nel tentativo di dis-

suadere le truppe dalla tentazione di disertare;

3) la contadina Franca, di fede socialista, intra-

vede nello sviluppo tecnologico e industriale

generato dalla guerra un tipo di produzione

che, al termine del conflitto, avrebbe creato for-

tissimi problemi di riconversione, oppure una

degenerazione bellicista che, spesso, risulta

prodroma di ulteriori gravissime sventure; 4)

anche la sofisticata Eva giunge, poco a poco, alla

consapevolezza che, al termine del conflitto, il

maschilismo italiano non avrebbe affatto rico-

nosciuto alle donne i loro meriti, per aver tenu-

to in piedi il Paese durante gli anni di una guer-

ra di proporzioni apocalittiche. Lo spettacolo si

chiude con un  toccante ed esteticamente

splendido monologo finale nel quale Angela ha

vinto la sua guerra contro l’Austria ma ha perdu-

to ambedue le gambe. In quelle che saranno le

sue ultime ore di vita rivede il proprio rapporto

interiore con il nostro Paese non più sulla base

di un’esaltazione nazionalista, bensì nell’ottica,

assai più amara e tuttavia più cosciente e gene-

rosa, di amore verso una ‘sorella’, l’Italia, che

come lei non è mai stata nient’altro che una vit-

tima sfortunata e ‘maledetta’della Storia.

Giorgia Mazzuccato, il testo di ‘Guerriere’,
da lei portato in scena al Roma Fringe
Festival 2015, finalmente fa giustizia sul
ruolo fondamentale svolto dalle donne
italiane durante la prima guerra mondia-
le: perché ci sono voluti 100 anni per sco-
prire - o riscoprire - una cosa del genere?
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Guerriere

Giorgia Mazzuccato
"Quando si parla di guerra, alla base 
vi è sempre un sopruso all'umanità”

L’impegno delle donne italiane durante lo sforzo bellico del Regno d’Italia negli anni
1915-1918 raccontato attraverso tre personaggi: uno spaccato toccante di ciò che ha
rappresentato per la nostra Storia la Grande Guerra



"Credo che la storia non sia un libro da leggere,

ma un racconto da ascoltare e su cui far doman-

de. Per raccontare e per ricercare, credo ci voglia

molto tempo e molta voglia, per rimettersi in

discussione. Quello che impariamo a scuola è,

per diversi motivi più o meno comprensibili, un

frammento di quello che si decide di portate

alla luce. Per una pagina di storia investigata ce

ne sono dieci nascoste e sconosciute.

L'occasione di una ricorrenza così forte e impor-

tante, come il centenario di una guerra mondia-

le, mette in moto una serie di ingranaggi intel-

lettuali tra cui la curiosità.

In occasione di questa celebrazione, nel mio pic-

colo, ho fatto la cosa che reputo essere la più

proficua nei confronti di un fatto compiuto: il

farsi, appunto, delle domande su di esso.

Mi sono interrogata sulla Grande Guerra in

quanto donna, in quanto cittadina italiana e in

quanto artista. Altre persone in questi 100 anni

hanno compiuto ricerche sulle donne nel 15-18,

ma forse quella che è sempre mancata è stata

l'organicità nel rendere fruibile il prodotto di

tale ricerche. Proprio per vincere su questo osta-

colo ho deciso di usare il mezzo a me poi conge-

niale: il teatro. Credo che per le persone sia bello

ascoltare e condividere racconti, e questo è

quello che per me significa ‘fare’Teatro".

Le tre donne italiane portate in scena
sono molto diverse: un’interventista un
po’ ingenua che decide di travestirsi da
uomo per potersi arruolare come volonta-
ria nell’Esercito italiano; una sorta di ‘suf-
fragetta’ sofisticata in salsa italica; una
contadina che fa la ‘staffetta’ per portare
armi e munizioni agli alpini in alta monta-
gna. Erano queste le uniche tipizzazioni
esistenti delle donne italiane del 1915,
oppure si tratta di semplici ‘spunti’ per
sottolineare anche altro?
"Il lavoro di scrittura è stato un momento (lungo

circa un anno) per me decisamente interessante

e stimolate. La ricerca ha portato al ritrovamen-

to di una lunga serie di documenti inediti scritti

da donne nell'epoca della guerra, che poi io ho

riadattato e ricucito insieme nelle vesti di tre

differenti personaggi. Il mio scopo è stato dun-

que quello di dipingere un affresco storico vario-

pinto che portasse alla luce il maggior numero

di impressioni ritrovate e studiate. I personaggi

dunque, uno per uno, non sono realmente esi-

stiti, ma raccontano tutte storie vere, realmente

vissute e che rivivono sul palco".

La verità sulla nostra guerra del 1915-18,
alla fine diviene evidente: la politica,
come al solito, ha dato per scontato che il
nostro sforzo bellico sarebbe durato pochi
mesi; gli alti ufficiali del nostro esercito
hanno dimostrato un’incredibile miopia
strategica; la realtà delle decimazioni,
infine, ci ha rivelato un grado di alienazio-
ne raggiunto dai nostri soldati che non
poteva far altro che ‘infrangere’ ogni idea-
le di patria: lei ritiene che queste verità
storiografiche siano, oggi, più accettabili,
oppure si ritiene ‘pessimista’ - o quanto
meno ‘scettica’ - intorno al grado di inte-
resse del pubblico intorno a queste cose?
"Io sono non semplicemente scettica, ma con-

traria a ogni giustificazione nei confronti della

guerra. In ogni epoca esistono diverse motiva-

zioni per agire in un determinato modo (forse

agli inizi della prima guerra mondiale esisteva il

‘patriottismo’), ma quando si parla di guerra,

alla base vi è, sempre e comunque, un sopruso

all'umanità".

Delle tre donne da lei rappresentate, alla
fine la più lucida e lungimirante, che
intravede con largo anticipo le future con-
seguenze negative della guerra, come il
reducismo e l’irrazionalismo piccolo bor-
ghese di Benito Mussolini, a sorpresa è
proprio la povera e umile contadina vene-
ta: non è una contraddizione? Non è il ceto

rurale quello più egoista e conservatore,
che ragiona più con la ‘pancia’ che con la
‘testa’?   
"Nel momento in cui una famiglia viene spezza-

ta a causa della guerra, credo che le barriere tra

i diversi ceti e tra l'agire di pancia o di testa, ven-

gano meno".

Lo spettacolo ha il merito, soprattutto nel
bellissimo monologo finale, di ribaltare il
classico nazionalismo da esaltati, trasfor-
mandolo in un amore più consapevole e
profondo nei confronti dell’Italia, consi-
derata come una sorta di sorella ‘sfortuna-
ta’, vittima della Storia: è forse l’embrione
di un nuovo patriottismo ‘di sinistra’?
"Nel mongolo finale si viene a concepire, parola

su parola, l'embrione di un patriottismo sempli-

ce, inteso come amore e orgoglio nell'apparte-

nenza alla propria Patria. Il personaggio che ha

l'ultima parola si rivolge all'Italia come "fragile

figlia, amata sorella, dolce madre, amore",

ovvero come un vero e proprio "tutto" per il

quale non vi è sforzo nel dedicarci la vita.

Nell'amore non vi sono Partiti, vi è solo dedizio-

ne e spirito di protezione.

Nel monologo si chiede all'Italia, interlocutrice

della preghiera, "una tregua dai libri di Storia"

in favore di "pagine bianche di straordinaria

quotidianità per scrivere parole come Dignità,

Amore, Bellezza e Libertà." Queste parole sono i

semi da cui sono nati i 'fiori' delle donne

'Guerriere'".

VITTORIO LUSSANA
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Alla sua seconda partecipazione al Roma

Fringe Festival, la compagnia

Iloveyousubito  ricorda l’anniversario dellla

Grande Guerra portando in scena il dialogo

immaginario tra una madre e il figlio morto al

fronte. In questa intervista l'attrice Elena Scalet

racconta la genesi di un lavoro che nasce in

forma di lettura per poi cambiare la sua forma in

vero e proprio spettacolo teatrale per il Fringe

romano. 

Elena Scalet, ‘Come d'autunno’è stato por-
tato in scena nella provincia di Milano:
com'è stata la risposta del pubblico?
“Ci siamo interessati al centenario della Prima

Guerra Mondiale per raccontare un nostro

punto di vista, un pezzo di storia che ci premeva

raccontare e quindi abbiamo chiesto all'autore

Lello Gurrado di scrivere un testo teatrale per

noi. Inizialmente il testo è stato portato in giro

nell'hinterland milanese in forma di lettura:

madre e figlio interagiscono attraverso un dialo-

go immaginario a leggio e c'è poi tutta una

parte in cui i due soldati protagonisti dello spet-

tacolo recitano delle parti prettamente teatrali

per raccontare la trincea. Il pubblico ha reagito

benissimo, partecipando emotivamente e

apprezzando con interesse un fatto storico non

vissuto dalle ultime generazioni”.

Per il Roma Fringe Festival 2015 avete
dovuto operare un adattamento significa-

tivo del testo?
“Abbiamo trasformato l'idea di lettura in un

vero e proprio spettacolo teatrale, facendo

anche un taglio degli attori, dando così più risal-

to alla figura di questa madre e al suo vissuto.

Abbiamo immaginato che lei fosse alla cerimo-

nia del Milite ignoto e dovesse scegliere il corpo

di suo figlio. Il racconto inizia con la donna che

apre una scatola piena di ricordi, accumulando

lettere e foto che arrivavano dal fronte dove

stava combattendo il figlio. Quest'ultimo è

l'unico  soldato, in scena, che riesce ad interagi-

re con Todi, Ungaretti e gli altri”. 

Lo scorso anno avete partecipato al Fringe
con ‘Lapins’, un incubo delirante e grotte-
sco con protagonisti quattro dipendenti di
un'agenzia pubblicitaria. ‘Come
d'Autunno’ rientra invece nel genere tea-
tro civile. Due lavori completamente
diversi che forse possono avere un minimo
comune denominatore nell'attenzione
della compagnia per i più umili, gli ultimi
e il tema della disumanizzazione?
“Ci siamo accorti lavorando a questo secondo

spettacolo che c'erano delle cose che tornavano

e quindi evidentemente siamo attratti da alcuni

temi forti che riguardano tutti nella loro attuali-

tà. Lapins è un lavoro completamente diverso

ed è un testo di un drammaturgo molto giova-

ne, Alessandro Timpano, che ha scritto per noi

questo testo e che abbiamo proposto con una

messa in scena particolare, una scelta molto

minimale come per lo spettacolo ‘Come d'au-

tunno’. Abbiamo sempre pochissimi oggetti in

scena ed è una precisa scelta del regista per dare

risalto al lavoro degli attori e al testo”. 
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Come d’autunno

Elena Scalet
“Dare un senso al non senso

della guerra”
L'universalità dell’amore e il valore della pace rap-
presentati da una madre chiamata a scegliere la
salma del Milite Ignoto



Perché la scelta del Milite ignoto quale
episodio rappresentativo della Grande
Guerra?
“Perché è un episodio straordinario e commo-

vente che poteva arrivare a tutti e contempora-

neamente raccontare l'atrocità della guerra. Il

punto di vista è quello di una madre in attesa

per anni del proprio figlio che era partito in

guerra con tanta speranza e con un senso di

orgoglio per la patria, tanto da convincere la

donna della necessità di questo gesto.  Ci è sem-

brata una storia che poteva essere capita e con-

divisa realmente da tutti”.

Il ruolo della madre da te interpretato
rappresenta un po’ tutte le madri italiane
di quel periodo?
“Sì ed è per questo che non citiamo il nome di

questa madre, Maria Bergamas di Gradisca

d'Isonzo. Una donna che rappresenta tutte le

madri italiane che hanno perso il figlio in guer-

ra e quindi al suo posto poteva esserci qualsiasi

altra persona. Si è voluto raccontare l'attesa di

questa madre e il dolore di averlo perso”. 

Su quale sentimento e stato d'animo ti sei
concentrata di più per descrivere il tuo
personaggio?
“Alla lettura del testo di Lello Gurrado, ho subito

avuto un moto di commozione profondo e

ho cercato di fare un lavoro molto pulito, eli-

minando l’enfasi,  per riuscire a rispettare il

grande dolore di una madre per una perdita

così orribile. Mi sono concentrata sulla rela-

zione con questo figlio e sui ricordi che costi-

tuiscono tutto ciò che le è rimasto. L'ultimo

dialogo che la madre immagina è proprio un

elemento fondamentale e di assoluto biso-

gno per arrivare a chiudere quel capitolo e

rendere omaggio e pace a se stessa e al

figlio”. 

Avete attinto  esclusivamente alla raccolta
documentale o siete riusciti a recuperare
alcune testimonianze tra gli abitanti di
Gradisca d’Isonzo?
“L'autore si è documentato tantissimo per darci

più materiale possibile. Il territorio è molto vici-

no a noi, quindi anche la storia ci appartiene,

ma io credo indipendentemente da dove siamo

o dove abbiamo vissuto che sia una storia che

coinvolge tutti.”. 

SILVIA MATTINA

Il dramma dei soldati chiamati a confrontarsi

con una realtà sconosciuta, l’incubo della trin-

cea, degli assalti improvvisi, gli ufficiali impre-

parati ad affrontare un conflitto che nessuno si

aspettava di quella portata: l’attore e regista

che ha portato in scena i ‘fatti’di Ortigara ci rac-

conta la costruzione di questo lavoro.

Antonio Demian Aprea, come è stata que-
sta tua prima esperienza da regista?
"Portare in scena e far respirare un mio testo è

stata una grande e appassionante sfida.

Un'esperienza creativa fortissima e vissuta con

stupore. È stato bello costruire le scene tenendo

sempre viva una visione di insieme della storia

che portasse a un punto, a un finale, cosa che da

attore si fa in modo più ridotto e solo in funzio-

ne del proprio personaggio. Ho compiuto anche

una ricerca significativa nella costruzione e scel-

ta di oggetti scenici e costumi che fossero da

una parte fedeli all'epoca e dall'altra di per sé

parlanti, evocativi, vivi. La profondità del violi-

no-live, il fumo, i ‘gesti’ della danzatrice hanno

chiuso il cerchio”. 

Nello spettacolo mescoli realtà storica a
finzione scenica con qualche rimando
all’Odissea. Che tipo di ricerche ci sono
state nel tracciare la storia di questi solda-
ti? Dov’è il limite tra realtà e finzione? 
"Nello scrivere il testo mi sono ampiamente

documentato con testi storici, in particolare

quelli legati agli eventi nell'altopiano di Asiago,

dove ho scelto di ambientare la mia storia. Un

luogo che conosco personalmente e dove affet-

tivamente ho passato estati della mia adole-

scenza. Ho cercato di capire e di trasmettere l'in-

finito disagio di stare al fronte per ‘uomini sem-

plici’ spesso di bassa estrazione e istruzione ma

pieni di vita oltre che paura. Di indagare anche

a livello psicologico e inconscio la vita in trincea,

di sottolineare e far percepire “gli anni spezzati”

di ogni uomo-soldato a causa della guerra”.

La paura e la vita della trincea ha di fatto
‘creato’gli italiani, che fino a quel momen-
to vivevano come in mondi diversi. 
"Sì, le differenze fra Nord e Sud a quei tempi

erano molto marcate. Nella mia storia è il vene-

to a rubare e a cercare l'esenzione dal recluta-

mento per la guerra mentre il napoletano fa il

patriota di terre e montagne che non ha mai

visto, contro ogni stereotipo più volte sentito

per cui il “terun”è scansafatiche e il “polenton”è

ligio al dovere. Ho voluto calcare la mano per

affrontare questo problema perchè ritengo que-

sta divisione territoriale, già forte all'epoca del

‘primo conflitto’, e oggi non totalmente supera-

ta, ridicola. La parabola di “1915 Ortigara” si

conclude nella fratellanza tra Nord e Sud in cui

Marcantonio rinuncia al proprio bene egoistico

per stare al fianco del suo ‘fratello di guerra’,

deciso a non scappare mai più. Dedico questo

mio lavoro ai migliaia di Alpini che in pochi gior-

ni “ si fermarono a riposare per sempre”misera-

mente falciati dalle mitragliatrici nella vallata ai

piedi di questo nudo monte”. 

GIORGIO MORINO
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1915 Ortigara

Damien Aprea
Non avere un domani

L'altopiano di Asiago fa da scenario a uno spettacolo che
indaga a livello psicologico e inconscio la vita in trincea
e la paura degli ‘uomini semplici’ che hanno combattuto
la Grande Guerra



Dal cinema al teatro l’opera di Boccaccio

è sempre stata e continua ad essere

uno stimolo alla creatività per gli artisti con-

temporanei, non è un caso che il Decameron

sia considerato un riferimento per la prosa in

volgare italiano, dove prevale l' idea di

un'esistenza volta al piacere e al vivere sere-

ni. Per fuggire alla peste un gruppo di sette

donne e tre uomini per quattordici giorni si

rifugia fuori Firenze, passa il tempo raccon-

tando delle storie ispirate all’erotismo,

all'amore, con uno stile ironico, cercando di

mettere in luce il valore dei rapporti umani,

dei sentimenti, per riscoprire il senso e l'im-

portanza della vita.

In 'Vaghe Donne – L’amore ai tempi della peste'

l'attrice Maria Antonia Fama interpreta le

donne protagoniste delle novelle di Boccaccio,

da Monna Filippa,  a Lisa, da Monna Ghita a

Lisabetta, racconta il mondo femminile, attra-

verso un linguaggio che rispetta il periodo

storico, tra ironia, eleganza e leggerezza. Il

volgare risulta di facile comprensione e lo

sforzo recitativo dell'interprete si sposa di più

al canto e alla musica, più che all'interpreta-

zione dei vari personaggi, adattandosi al lavo-

ro di regia di Velia Viti. La figura maschile vede

Maurizio Minnucci in un ruolo praticamente di

sfondo per tutto lo spettacolo, l'uomo diventa

quasi una non presenza, una dissolvenza, pur

rimanendo una bella presenza scenica, pro-

prio per mettere in risalto il punto di vista

delle donne, fulcro dello spettacolo. Una rilet-

tura attenta e precisa dei testi del Boccaccio,

dove la semplicità va a premiare il valore di

una scrittura sempre attuale e moderna.

Velia Viti, dal debutto al Festival del
Teatro Medioevale e Rinascimentale di
Anagni al Roma Fringe Festival, registica-
mente parlando, ci sono stati degli adat-

tamenti dovuti alle due differenti loca-
tion? 
"Il grande palco del Festival di Anagni sotto la

cattedrale, davanti a una piazza piena di pub-

blico abituato a spettacoli importanti e perciò

molto critico; l'intimità raccolta e suggestiva

dell'Emporio delle Arti con degli spettatori più

"vicini" a noi; l'evocativa cornice di questo

Fringe,con le sue regole di allestimento, in

una relazione stretta con altri spettacoli e

sotto gli occhi di molti colleghi. Sì, le modifi-

che nella messinscena sono state molteplici,

legate a esigenze logistiche prima di tutto ma

non solo. Infatti oltre a variare lo spazio sceni-

co in modo determinante è anche cambiata

l'utenza dello spettacolo. E la sfida più grande

è stata sicuramente raddrizzare il tiro per col-

pire una diversa tipologia di pubblico. Castel

Sant'Angelo è bellissimo la notte, davvero lo

scenario di Tosca! Tutto ci è familiare, ci sentia-

mo a nostro agio. E prima dello spettacolo

passeggiamo per i viali del parco come lungo i

corridoi del liceo, incontrando persone che

conosciamo da anni e volti nuovi, amici e

amici di amici, echi di vecchie storie e germo-

gli di nuove, con quella sana e leggera ansia da

prima dell'interrogazione. Siamo tornati ado-

lescenti, è una sensazione magnifica. E le mie

aspettative sono state già soddisfatte così".
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Vaghe donne

Velia Viti
L’amore ai tempi della peste

Con la rilettura di alcune novelle del Decameron, tra canto e musica, il teatro si fa
sperimentazione nel rispetto dei testi del Boccaccio in un’epoca per certi versi molto
simile a quella attuale



Perchè la scelta di portare in scena una
rilettura del Decameron di Boccaccio?
"Perché la nostra epoca assomiglia molto a quel

1348, anno della peste nera. Un'epoca di rivol-

gimenti sociali, cambiamenti climatici, aggres-

sività, accentuato individualismo, volontario

isolamento per rifuggire dalla crisi e dal disagio

sociale, intolleranza religiosa e razziale, sconfi-

namento della magia nella scienza".

La figura femminile è al centro delle
novelle e dello spettacolo, l'attrice Maria
Antonia Fama dà vita a Monna Filippa,
Lisa, Monna Ghita, Lisabetta. Come hai
guidato la sua interpretazione e quale
messaggio vuoi dare al pubblico attraver-
so la tua linea registica?
"L'attrice segue nello spettacolo un percorso

preciso di avvicinamento ai personaggi. Si

parte dal prologo al leggio, da una forma di

lettura vera e propria con l'accompagna-

mento della chitarra. Via via che si va avanti

l'attrice lascia il testo, getta via l'ultima

pagina del copione e vive in prima persona

le storie coinvolgendo fisicamente il chitarri-

sta, fino a incarnare lei  stessa con una forte

carica emotiva una di quelle donne. Si chiu-

de poi il cerchio quando lei 'si risveglia',

riprende coscienza di sè e progressivamente

torna a essere narratrice nell'epilogo.

Spesso mi piace far emergere nei miei spetta-

coli un momento preciso del lavoro teatrale, e

cioè quell'istante in cui si lascia il copione e si

comincia a interpretare. Mi piace far vedere il

testo in scena, partire dalla pagina scritta con-

creta ed evidente e poi via via renderla carna-

le scenica viva".

La chiave registica si evince guardando
con attenzione lo spettacolo. Qual è il
punto di forza di Vaghe donne? 
"Aver lasciato intatte le parole di Boccaccio

limitandoci solamente a dei tagli ci ha dimo-

strato l'assoluta modernità e teatralità della

sua scrittura. Da una parte quindi sicuramen-

te Vaghe Donne mantiene una coerenza filolo-

gica, dall'altra traccia all'interno del tessuto

letterario un percorso originale e attuale

seguendo il tema delle forti pulsioni senti-

mentali che solo le 'vaghe donne' possono

provare, e rendendolo scenico in una commi-

stione di linguaggi  teatrali".

Michela Zanarella
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Lo spettacolo ruota attorno a una storia di

'bullismo' infantile . Protagonista è Salamè,

una bambina che viene costantemente vessata

di insulti e ingiurie per il suo aspetto fisico dai

compagni di classe, Salamé non riesce a trovare

conforto nelle quattro pareti domestiche, vista

l’incapacità dei genitori di comprenderla e

sostenerla, così come in classe a causa della

poca attenzione della maestra. Ne consegue il

rifugio in se stessa, alla ricerca, mediante mono-

loghi e dialoghi con un  ‘custode dei bambini’, di

una rivalsa e vendetta manifesta, nella speran-

za di diventare un’ape regina dominatrice. La

trama di conclude con un tragico finale, in cui

Salamè finisce per uccidere l’odiato compagno

di classe. Abbiamo incontrato l’autrice che ci ha

parlato di sé e del suo lavoro. 

Il tuo è uno spettacolo molto fisico, comu-
nichi col corpo quanto con le parole. 
"Assolutamente, ho imparato molto sull’uso del

corpo frequentando, a Parigi, il cours d’initiation

al Lecoq e vivendo successivamente con  gli arti-

sti circensi per un anno e mezzo. Abbiamo

messo su uno spettacolo, ‘Mouette’, in cui in

coppia recitavamo – anche se il termine non mi

piace molto, ma lo devo utilizzare- e manipola-

vamo le marionette, dovevamo passare veloce-

mente da una tecnica all’altra. È li che è nato

Miasmi e quindi l’idea di utilizzare proprio le

braccia e le gambe come marionette”. 

Mi pare di capire che il tema dell’ infanzia
difficile ti affascina molto. Cosa ti ha spin-
to a interessarti al problema?
"I fatti di cronaca nera. Volevo raccontare un

fatto molto realistico in una modalità fiabesca,

per questo mi sono ispirata molto al cinema. Ho

visto e rivisto Elephant e ho tratto ispirazione da

Nightmare Before Crhistmas di Burton. Durante

la stesura del testo ho visto molti film italiani

degli anni ’70. Il collegamento non è diretto ma

ad un’osservazione attenta lo si nota in relazio-

ne ai dialoghi tra gli studenti che sono molti

crudi, al contrario del resto della sceneggiatura

che è più onirica”. 

C’è quindi un messaggio alla base del tuo
spettacolo?
"l mio obiettivo è suscitare  una riflessione su

questi avvenimenti tragici in cui l’omicidio è

commesso da un adolescente nei confronti di un

coetaneo. Penso che il problema di fondo sia la

quotidianità violenta che caratterizza le nostre

vite. Ritengo che non si diventa mai realmente

adulti, ma la cattiveria che si ha da piccoli vebga

soltanto sublimata in comportamenti più ambi-

gui. Non si cresce mai perché in questo mondo ti

insegnano solo a nascondere le emozioni, è la

repressione di se stessi che porta ad avvenimen-

ti così tragici. I problemi di Salamé li viviamo

tutti, lei però non è grado di elaborarli non rice-

vendo sostegno né a casa né a scuola. Decide

quindi di farsi giustizia da sola. Ma uccidendo il

suo compagno di scuola (che rappresento col

braccio destro) colpisce e uccide se stessa

(essendo lei  il braccio sinistro). Con questo ho

voluto sottolineare come un gesto del genere

compiuto in così tenera età ponga fine anche

alla vita dell’assassino”.  MICHELE DI MURO

Miasmi

Ludovica Sistopaoli
Il bullismo che ‘uccide’

Un 'one woman show' in cui i vari personaggi sono rap-
presentati utilizzando varie parti del corpo disegnate
con pochi elementi che tracciano sinteticamente i linea-
menti dei figuranti, i quali si animano attraverso la
gestualità e vocalità dell’attrice



Lo abbiamo conosciuto artisticamente con

la sua rivisitazione in chiave comica del

“Dottor Jekyll e Mr. Hyde”: uno spettacolo in

cui tragedia, commedia dell’arte, teatro fisico

e teatro delle maschere si intersecano e si fon-

dono. Lui è Fabrizio Paladin, attore, autore,

regista e insegnante trevigiano, classe ’75.

Uno spirito esplosivo e malleabile, ma soprat-

tutto un attore versatile e camaleontico, come

abbiamo potuto constatare dalla sua brillante

performance che ruota e poggia tutta intorno

alle sue abilità recitative. Unico interprete

dello spettacolo, si è dimenato infatti sul palco

nell’alternanza dei diversi personaggi, non

abbozzati, ma ben definiti e tratteggiati in

maniera differente da una replica all’altra. Il

ritmo della narrazione è affidato ai dialoghi

serrati, alle repentine variazioni di influssi dia-

lettali dei vari protagonisti, all’improvvisazio-

ne e agli originali accorgimenti musicali –

eseguiti rigorosamente dal vivo e scritti ‘su

misura’ insieme al collega e amico pianista,

Loris Sovernigo – che diventano anch’essi sto-

ria palpabile e narrazione. Non mancano inol-

tre abili e autentici giochi fisici, che arricchi-

scono e imperlano molta parte del racconto.

La miscellanea di tutti questi ingredienti ha il

merito di ipnotizzare il pubblico, di coinvol-

gerlo, di farlo ridere e anche ‘schierare’ moral-

mente. Sarà merito di un talento innato o del

suo insolito percorso di formazione, ma

Fabrizio Paladin ha una spiccata capacità di

oltrepassare il testo e diventare testo egli stes-

so. Una tra le personalità più interessanti del

panorama artistico di questo Fringe capitoli-

no, che abbiamo voluto incontrare per saper-

ne di più. Di seguito, vi proponiamo l’intervi-

sta a questo attore vulcanico, che è riuscito a

trasformare anche una chiacchierata in uno

‘show’ pieno di imprevisti e di risate.

Fabrizio, qual è la storia del tuo approc-
cio con il mondo del teatro?
“Vuoi la versione lunga o quella corta (dice

sorridendo e in finto tono minaccioso)?

All’università mi ero iscritto al ‘Dams’, per

diventare critico teatrale, perché odiavo gli

attori, così schermati e impostati e sempre

dentro ai loro personaggi. Ma amavo, sin da

piccolo, tutto quel che fosse rappresentazione

dal vivo. Poi, invece, una sera, alla fine di un

concerto con la mia band musicale durante il

quale avevo ‘dato di matto’ e mi ero messo a

leggere e improvvisare ‘Novecento’ di Baricco,

fui avvicinato da un attore che mi consigliò di

tentare un provino per il Teatro Odeon di

Bologna, dove si stavano selezionando inter-

preti per ‘Romeo e Giulietta’. Così tentai. E fui

preso per interpretare la parte di Benvoglio.

Ma come potete immaginare, non avendo

fatto l’accademia e non essendo attore, la sta-

gione per me non fu un successo”.

Successivamente hai dovuto lavorare
molto sulla tua formazione?
“Dopo l’esperienza all’Odeon, ho studiato

commedia dell’arte con Antonio Fava, con il

quale ho trascorso tre anni della mia vita. Dai

22 ai 25 anni ho abitato in casa sua, facendo

l’apprendista di bottega: scrivevo testi, copia-

vo i suoi, insegnavo alle scuole medie e supe-

riori, ero l’attore di tutti i suoi spettacoli,

costruivo maschere. Poi, all’età di 26 anni, i

nostri rapporti si sono interrotti e ho iniziato a

camminare con le mie gambe”.

Quando e come è nato il tuo ‘Dottor
Jeckyll e Mr. Hyde’?
“Avevo voglia di fare uno spettacolo. E siccome

era il mio primo lavoro ed ero uno sconosciu-

to, avevo bisogno di un titolo forte per attrar-

re pubblico. Inoltre, suggestionato da un

esame di psicologia della percezione, ero

rimasto molto colpito dalla storia del Dottor

Jeckyll che fondamentalmente, per come la

vedo io, è una storia di dipendenza. Quindi ho

diviso tutto il racconto come fosse un canovac-
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Dottor Jekyll e Mr. Hyde, the strange show

Fabrizio Paladin
“Il teatro è un sacrificio

empatico”
Per l’esplosivo attore, autore e regista trevigiano raccon-
tare le tragedie umane è immergersi nel torbido del-
l’umano, per mostrare che non si è soli



cio, tipico della commedia dell’arte, e grazie

alla collaborazione di altri artisti, di musicisti e

ballerini, ho approfondito le ricerche su musi-

che e movimenti. Ma generalmente io affron-

to in questo modo tutti i miei lavori: come un

gatto, che vede dove vanno le cose, senza

imporle. Considera che questo spettacolo è

nato 14 anni fa: è cambiato molto nel tempo e

continua a cambiare. Non è mai identico.

Addirittura, ricordo che al debutto non avevo

ancora il monologo finale, che improvvisavo

di sera in sera. Il vero finale l’ho scritto soltan-

to alla fine della decima replica”.

Un’interpretazione in chiave tragi-comi-
ca di ‘Jekyll’: da cosa è scaturita questa
scelta?
“Mi risulta naturale personalizzare i testi e in

questo caso ho pensato a una rivisitazione che

apparisse un po’ leggera e caricaturale. Che

non è parodia. Anzi, il risultato è una rappre-

sentazione in cui l’autore si è ‘scartavetrato’

l’anima ed è diventato realmente quel perso-

naggio. Il mio assunto di partenza è che quel

personaggio potrei essere realmente io.

Anch’io potrei fare cose terribili come Hyde,

senza averne nessuna colpa perché quella

sarebbe la mia natura. Mi piace entrare nel

mare nero e nel torbido dell’umano e delle

difficoltà dell’esistenza. Ma mi piace anche

venirne fuori, con una leggerezza calviniana,

come sottrazione di peso. Raccontando le tra-

gedie dell’essere umano con leggerezza di

tocco, con intelligenza e con un’ironia che è

tenerezza verso se stessi, sapendo che siamo

fallibili e che per sempre saremo imperfetti.

Per questo, poi, il lato rappresentativo l’ho

pensato legato all’improvvisazione, alla risata,

ai ritmi serrati e al rischio”.

Hai una perfetta padronanza del tuo
corpo, con il quale effettui giochi fisici
molto espressivi: dove hai imparato?
“In questo caso devo ringraziare la mia ine-

sperienza ai tempi in cui ho interpretato

Benvoglio: non sapendo recitare, mi venivano

tagliate tutte le battute e quindi non potevo

parlare. Quello fu l’inizio di un mio percorso di

affrancamento personale: il mio personaggio

iniziava a premere sempre di più per avere spa-

zio vitale. Così, insieme a un istinto teatrale,

emerse il senso di rivalsa per la frustrazione del-

l’essere stato castrato. Ed è stato proprio per

combattere la frustrazione e far emergere il mio

personaggio che ho iniziato a improvvisare e a

inventare dei giochi fisici. Il pubblico reagiva in

maniera divertita, così iniziai a fissare questi

giochi che, poi, con il tempo ho iniziato a studia-

re e a perfezionare sempre di più”.

Riesci agilmente a spostarti da un perso-
naggio all’altro: talento innato o studio
‘disperato’?
“Sicuramente tanto studio. Ma soprattutto

esigenza dettata dall’autosufficienza perché

quando ho deciso di mettere in scena uno

spettacolo indipendente all’età di 26 anni,

non avevo i soldi per pagare altri attori. Così,

dalla necessità di uno studente, si è gradual-

mente generata la capacità e una certa mal-

leabilità”.

La musica è parte integrante dello spet-
tacolo, completa la rappresentazione:
che funzione ha per te?
“Credo che la musica, composta dal vivo e nel-

l’attimo in cui sta accadendo qualcosa, crei

una forte interazione con il pubblico, sugge-

stionandolo maggiormente nel sentimento

sollevato dalla rappresentazione. Diventando

quindi essa stessa spettacolo. Nel mio Dottor

Jeckyll, poi, a me dà proprio quell’effetto ‘in

bianco e nero’ e da film muto che io ‘sento’ nel

leggere il testo. Io ho la fortuna di lavorare con

Loris Sovernigo, il mio bravissimo pianista, oltre

che amico da anni, grazie al quale ho potuto

studiare per ogni scena la musica più adatta per

suscitare una sensazione ben precisa”.

Lo spettacolo perfetto: se esiste, che
caratteristiche ha?
“Uno spettacolo ha successo quando sai per-

fettamente quel che stai facendo. Se ti preoc-

cupi per te, non sei più concentrato sul ‘com-

battimento’. E se succede un imprevisto, non

sei pronto ad affrontarlo. La concentrazione

nel presente è quel che conta e che non può

non creare situazioni di ipnosi nel pubblico:

perché io (attore) non sto fingendo quella

cosa. Io sto facendo quella cosa”.

Che significa per te essere attore?
“Significa avere intuito empatico verso le per-

sone: è un sacrificio empatico verso l’umanità.

Significa scartavetrarsi l’anima, sacrificare la

propria personalità per entrare all’interno di

un sistema di sofferenza dell’umanità. Il mio

ruolo nella società, in qualità di attore, è quel-

lo di immergermi nel mare nero delle nostre

angosce e venirne fuori mostrandole. Affinché

tu, spettatore, possa capire di non essere solo”.

C’è qualche episodio in cui hai capito che
vale la pena soffrire questo ‘sacrificio
empatico’?
“Sì, sono legato a un bel ricordo che riguarda

Amleto: anni fa, alla fine di una replica, mi si

avvicinò una mamma la quale mi chiedeva di

aiutarla a dissuadere il figlio di 7 anni a legge-

re l’Amleto. Desiderio che il bimbo aveva

manifestato dopo aver visto lo spettacolo, ma

che, a parere della mamma, non era un libro

consono all’età del figlio. Ma io in scena non

avevo portato un testo stravolto: le parole

erano esattamente quelle utilizzate nel testo

originale. Quella, per me, fu una grande sod-

disfazione. Con il mio sacrificio ero riuscito ad

arrivare anche a un bimbo”.

CARLA DE LEO
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Il carattere intimo e semplice del personag-

gio interpretato da Gloria Gulino è il pro-

dotto di una rielaborazione di due vicende

familiari tanto care all’autrice: la malattia

della nonna e il viaggio dei genitori cacciati

dal nuovo regime di Gheddafi in Libia. La

vicenda personale si intreccia con la volontà

della protagonista di cercare testimonianze di

diversi pazienti, dai giornali specialistici e sui

siti internet. Il triste epilogo è esplicitato nel

monologo finale: la perdita di memoria equi-

vale a una profonda e incomprensibile solitu-

dine del malato che non riesce più a percepire

il mondo intorno a sé. 

Gloria Gulino, come nasce l'idea di parla-
re dell'alzheimer?
"Nasce da un'esperienza personale, ho avuto

una nonna che si era ammalata di alzheimer.

Ci sono anche altre tematiche che s'intreccia-

no tra di loro perché in realtà il progetto è nato

tanti anni fa e durante quest'anno ho cercato

di portarlo in scena al Roma Fringe Festival.  Il

soggetto m’interessa e credo che uno spetta-

colo non sia fine a se stesso ma serva a sensi-

bilizzare come nel caso di questa malattia.

L'alzheimer è realmente poco noto e a me

interessava proporlo dal punto di vista della

persona malata che tendenzialmente non è

consapevole della malattia. Un testo molto

utile per la mia ricerca è stato ‘Visione parzia-

le’ di un professore americano, Cary Smith

Henderson, che ha scoperto tramite una biop-

sia il sopraggiungere dell'alzheimer, e consa-

pevole delle conseguenze ha cominciato a

registrare l'evolversi della malattia con consa-

pevolezza. Questo testo è l'unica testimonian-

za che ho trovato e molto utile perché la storia

è raccontata dal malato stesso. L'occasione

Fringe ha implicato un ridimensionamento

della scenografia che era stata concepita ini-

zialmente con il fine di restituire una visione

distorta della realtà. Una cosa che si sa poco è

proprio la facilità di perdita di equilibrio anche

nel compiere pochi metri. La solitudine del

perdere le persone intorno perché ‘scompaio-

no’ con i ricordi".

Nello spettacolo utilizzi diversi radio e
telefono per raccontare il presente e il
passato. Sono forse metafore della diffi-
coltà di capire che la malattia amplifica?
"Li ho usati per rappresentare i rapporti di

questa donna con l'esterno, anche se questa

duplicità non esiste realmente perché il perso-

naggio è sempre solo sulla scena. Per quanto

riguarda il passato, io ero alla ricerca di una

storia per narrare un’identità che scompare e

ho avuto l'idea di riprendere la storia dei miei

genitori che sono stati cacciati dalla Libia. Di

questi momenti io ho scelto e analizzato il

concetto di sradicamento violento dalla pro-

pria terra, senza necessariamente alcun riferi-

mento alla politica ma alla memoria storica

collettiva”. 

Le tecnologie permettono alla donna di
ricordare ma non sono l’unico supporto.
Infatti, ad aiutarla ci sono anche i post-it
attaccati quasi ovunque ma utilizzati
solo sporadicamente. Come mai la scelta
di non considerare le potenzialità del
cartaceo per trasmettere l’impossibilità
di memorizzare le piccole cose?
"Nel progetto iniziale il post-it era tra le idee

poi abbiamo dovuto fare una selezione, ma li

ho voluti comunque tenere in scena perché

visivamente rilevavano la banalità del perdere

le parole e le cose più semplici. La donna sa

cosa sta facendo ma non riesce ad assegnare

un nome a quel gesto”.

Come definiresti il personaggio?
"Una perdente come lei stessa si definisce e,

infatti, sta perdendo tutto. La disperazione è

la parola “chiave”, l’anziana è stata una donna

fortunata perché ha avuto un uomo che da

sempre le è stato accanto, anche se ora la

malattia gli toglie anche questo. Nell’ultima

scena, la presenza del marito è palesata ed è

reale ma lei non la percepisce più”.

Credi che il tuo spettacolo debba avere
uno sviluppo diverso fuori dal Festival?
"In questa versione, la storia è rappresentata

con un suo equilibrio ma l’aspetto scenografi-

co manca di qualcosa. Nella stesura originale
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Promemoria

Gloria Gulino
“Racconto la malattia 

dal di dentro”
Una donna che ha vissuto un’esistenza piena vive il pro-
gressivo annullamento della propria identità: è il mondo
dai tanti volti e dolori dell’Alzheimer



c’era una televisione da dove uscivano gli ele-

menti del passato e una radio da dove si

comunicavano aspetti della vita presente.

Nella versione presentata al Festival tutto ciò

si è mischiato e contribuisce ancor più a ren-

dere l’idea della confusione che c’è nella

mente della protagonista. Vedremo”.

Quando la protagonista torna indietro
nel tempo ed è presentata giovane, il
testo si sposta sull’aspetto sensoriale
piuttosto che su un piano narrativo.
Come mai la scelta di questo duplice
livello stilistico? 
"Il profumo di caffè, di oleandro e il sapore

della pesca sono tutti ricordi e c’è una difficol-

tà in quel momento di scrittura perché dove-

vano arrivare anche le informazioni della sto-

ria. Ho insistito molto sul sapore della pesca

perché è un fatto reale di mia madre, che desi-

derava questo frutto, ma non poteva comprar-

lo non avendo soldi italiani”.

Dal punto di vista di autrice e di attrice di
questo spettacolo, come ti sei preparata?
"Ho letto tanti saggi scientifici sulla malattia e

c’è anche un sito internet sulle famiglie con

persone affette da alzheimer. Ci sono testimo-

nianze preziose di persone che vivono giorno

per giorno la malattia e che mettono a dispo-

sizione le loro lettere per raccontare il loro

punto di vista.  Si tratta sempre di testimo-

nianze indirette, invece io desideravo capire

come davvero ci si sente da malato e quindi

sono andata al centro Giovanni XVIII di

Bologna. Questo sopralluogo è stato prezioso

per capire i diversi stadi dello sviluppo della

malattia su soggetti differenti e quindi ho

incontrato persone completamente annullate

e immobili, mentre altre persone che dopo

aver conversato con me per mezz’ora non si

ricordavano chi fossi. Mi ha colpito più a livel-

lo di scrittura che sul piano interpretativo, ho

visto la malattia da dentro e questo mi ha aiu-

tato nella scelta su cosa far venire fuori. Alla

fine ho cercato la mia “vecchina”, nel senso che

volevo un personaggio da mostrare accatti-

vante e simpatico nella prima parte, quando

ancora non si entrava nel vivo del dramma.  La

donna è descritta più dai gesti, dalla confusio-

ne, da questa presenza che c’è e non c’è ossia

il folletto che è la malattia”.

SILVIA MATTINA
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L'alternanza tra ballo, musica e parole rap-

presenta quasi un modo per esorcizzare i

terribili momenti del terremoto che ha distrutto

l'Aquila e le sue estreme conseguenze.

Un'esortazione  al popolo aquilano a non cade-

re nell'immobilità mentale e fisica.

Luigi Guerrieri, che significato ha per te,
giovane emigrante all'estero da tanti
anni,  il motto aquilano "Immota Manet"?
“Immota Manet è un motto che significa resta-

re immobile nel suo doppio senso, in positivo e

in negativo, cioè rimango sulle mie opinioni ed

è tipico di una mentalità provinciale e montana-

ra.  Ci sono tante teorie sulla storia di tale acce-

zione e del suo legame con l'Aquila (la forza di

una città che non si è spostata nonostante i tanti

terremoti e allo stesso tempo è vittima di una

fissità costante”.

In scena porti un monologo in cui ti espri-
mi ballando ma soprattutto cantando.
Perché la scelta di aprire lo spettacolo con
‘Parlami d'amore Mariù’ del 1932?
“Questa canzone arriva quasi per caso attraver-

so la documentazione raccolta, di interviste

fatte agli abitanti e tra i vari personaggi. Mi ha

colpito così tanto un uomo che cantava questa

canzone da diventare una parte fondamentale

nello spettacolo, un modo di dire "Facciamo

finta che niente sia successo".

I personaggi presentati conducono la nar-
razione tra serio e faceto, quali sono le
tematiche che emergono in un contesto
così precario quale il terremoto?
“Il terremoto è la base di tutto, poi c’è la resi-

stenza, la non accettazione, la facile disperazio-

ne e il compiangersi. Per me che li ho creati ci

sono infinite sfumature mentre quelle che

emergono sul palco sono soltanto una piccola

scrematura. L'unica decisione presa ancor prima

della creazione di questo spettacolo è stato il

non toccare la politica, ossia non perdersi nella

polemica perché ognuno ha la sua idea e i suoi

punti di vista. La base di questo spettacolo è il

lato umano, come l'uomo reagisce davanti alle

situazioni critiche”.

In quale di questi personaggi ritrovi di più
il tuo essere aquilano?
“L'uomo con il cappello è senza dubbio il perso-

naggio che spicca di più e al quale sono più

legato perché grazie a lui emerge il dialetto

abruzzese. Non mi era mai capitato di recitare in

dialetto. Mi ha aiutato a esplicitare il rapporto

viscerale e conflittuale con la mia città. 

Come si fa a rappresentare il terremoto
che come dici tu "Non si può raccontare"?
“Tutto il lavoro è nato dalla mia improvvisazio-

ne che parte dal movimento e dall’uso di  musi-

ca. Così sono nate piccole coreografie di movi-

mento espressivo. Il movimento è qualcosa di

fisico come il terremoto ed è il motore e il conte-

nitore di tutto. All'inizio sapevo che volevo rac-

contare una storia formata da altri piccoli rac-

conti. Ma parte tutto dall'improvvisazione che

per me significa entrare nello spazio, un tema e

una sensazione e mi creo dei giochi fisici e quin-

di anche dei limiti e inizio ad esplorare e vedo

cosa viene fuori oppure parto dal testo e cerco di

spogliarlo di tutti quei preconcetti che io stesso

ho inserito nel  mio testo”.

SILVIA MATTINA

Immota Manet

Luigi Guerrieri
Una città che non si piega

Il racconto di uno tra gli eventi più tragici della storia de
L'Aquila, per esortare i suoi cittadini a reagire



L’Alice ideata da Nexus e interpretata da

Laura Garofoli rivive alcuni brani seleziona-

ti dell’opera di Carrol che, rappresentati in

sequenza cronologica, descrivono il “viaggio fra

i milioni di doppi che il suo personaggio ha

incarnato nelle epoche”, mediante la continua

interazione con lo schermo su cui sono proietta-

te foto e sequenze video.

L’adesione al teso è totale e l’obiettivo iniziale

(nonché il merito) è quello di aver  stimolato e

suggerito un rinnovato avvicinamento al testo

originale  che, filtrato mediante il ricorso alla

filosofia di Giles Deleuze, viene così depurato

dalla concezione contemporanea legata alla

versione disneyana dell’opera.

Nella performance (ispirata al teatro di vaude-

ville e della lapstick comedy) Laura Garofoli è

abile nell’interazione con gli elementi scenici e

audiovisivi e soprattutto nell’interpretazione di

un testo certamente non semplice e di non

immediata ricezione. Di seguito l’intervista che

ci ha rilasciato. 

Laura Garofoli, chi è Alice? Come definire-
sti il tuo personaggio?
"Sicuramente nella mia interpretazione di  Alice

c’è una grande componente personale. Lo stu-

dio preliminare non è stato di tipo strasberghia-

no, non essendo uno spettacolo emotivo. La

nostra Alice è un po’ tutto: Laura, l’Alice di

Carroll, l’Alice di Artaud, è una bambina,

un’esploratrice, una viaggiatrice ed è la Regina.

Il mio corpo è stato un mezzo nell’allestimento

dello spettacolo, come lo utilizzo e come intera-

gisco con la trappola.  Non sono infatti l’unica

protagonista dello spettacolo perché grande

importante ha lo schermo su cui vengono pro-

iettati video e foto. Come dice Nexus, il regista,

abbiamo usato il palco come una trappola,

come faceva Carmelo Bene. Io mi muovo real-

mente all’interno di questa. Il palco è pieno di

oggetti e ogni volta può succedere qualsiasi

cosa. Quindi come attrice devo sempre stare

molto attenta perché nessuna replica è come

l’altra: può cadere una sveglia, può non cadere,

può suonare oppure no. È un’avventura inter-

pretarla, devo essere in grado anche di improv-

visare e per questo sono molto contenta delle

recensioni positive. Non posso permettermi di

non essere sempre viva e vigile, perché l’impre-

visto è sempre possibile.Questo tipo di lavoro è

stato per me molto spronante e devo sottoli-

neare come sia fondamentale l’apporto del

regista che ha saputo dare allo spettacolo una

solida struttura che costituisce per me un riferi-

mento costante rendendomi più tranquilla e

libera nell’interpretazione”. 

Abbiamo trovato interessanti i costumi e
l’allestimento steampunk. Come si spiega
questa scelta?
"L’idea è del regista, che si è documentato molto

in merito a quest’immaginario che fonde passa-

to e futuro (cosa sarebbe accaduto se il futuro

fosse già avvenuto nel passato?). Non siamo

stati certo i primi, ci sono diverse versioni ste-

ampunk di Alice, anche nel mondo dei cartoni

animati. Abbiamo potuto constatare che l’idea

funziona e nell’ambiente steampunk abbiamo

ricevuto molti apprezzamenti. Questo in Italia, è

il primo spettacolo teatrale steampunk, genere

fantascientifico che in passato è stato invece

sfruttato in mercati e concerti”.

Torniamo alla tua interpretazione.
Nonostante l’interazione con lo schermo,
sei fisicamente sola sul palco. Come ci si
prepara a questa interpretazione?
"È molto faticoso. Quando si è soli, non ci si può

appellare a nessun altro. Si fanno tante prove. Si

è resa necessaria una lunga e minuziosa fase di

studio e preparazione. Abbiamo fatto un gran

lavoro sui dettagli, su ogni singola parola, gesto,

posa e interazione. Ci piace pensare che il nostro

spettacolo sia uno spartito che determina sia i

movimenti che la modulazione delle parole.

Nexus ha insistito molto su questo aspetto, mi

ha suggerito a più riprese di pensare a una

musica, piuttosto che al significato stesso delle

parole. Certo, ci possono essere elementi sem-

pre nuovi ogni sera dettati dal caso, ma la strut-
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L Come Alice

Laura Garofoli
"Abbiamo usato il palco 

come una trappola"
La reinterpretazione del classico della letteratura inglese di Lewis Caroll, ‘Attraverso lo
specchio’, in uno scenario steampunk



tura dello spettacolo è perfetta e rigida. Ogni

singolo movimento è studiato ed è un riferi-

mento costante. Lo stesso avviene nella danza e

nel nostro caso si spiega col fatto che Nexus

nasce come ballerino di break dance. È abituato

a lavorare col corpo e l’elemento corporeo è

molto forte nello spettacolo”. 

E questo ci ricollega al tema della slapstick
comedy.
"Infatti, noi non vogliamo che il pubblico si

immerga nella storia, vogliamo che rimanga

attratto, colpito, che abbia una serie di shock un

po’com’erano il vaudeville e la slapstick”.

Quindi non c’è il tentativo di costruire una
trama, ma piuttosto la volontà di fornire
degli imput per così dire didattici rivolti a
suscitare un riaccostamento al testo origi-
nale?
"Certo. Dietro lo spettacolo c’è un lungo periodo

di studio incentrato oltre che sulla figura di

Caroll anche sulle personalità di Antonin

Artaud, Giles Deleuze e Carmelo Bene. Lo spet-

tatore con una pregressa conoscenza della

materia, riesce a cogliere questi aspetti e l’eco di

queste personalità. Siamo partiti in origine con

l’idea che il testo fosse conosciuto da tutti, tut-

tavia abbiamo scoperto che così non è. Molti

spettatori infatti, non avendo letto il libro, ci

hanno confessato di aver avuto difficoltà a com-

prendere a pieno il nostro spettacolo”. 

È necessaria allora una lettura del testo
prima di vedere L come Alice?
"Sicuramente leggendo il testo originario è

possibile cogliere con più immediatezza i

diversi aspetti dello spettacolo, cosa che

dovrebbe avvenire in generale quando si va a

teatro, ci si deve informare prima, è un modo

per darsi una possibilità in più per compren-

dere. Al tempo stesso però  ‘Attraverso lo spec-

chio’ è una favola, in fondo non c’è niente da

capire. Anche prendendo in esame il cartone

animato della Disney, nessuna si chiede: “per-

ché prendendo quel fungo Alice diventa gran-

de, perché prendendone un altro diventa pic-

cola?”. Bisogna lasciarsi trasportare dalla favo-

la, dall’avventura. Se lo spettatore  si chiedes-

se il perché riguardo quanto sta succedendo sul

palco è finita, abbiamo perso anche noi. È un

gioco e io gioco con Alice”. 
MICHELE DI MURO
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Un audace e coraggioso lavoro che riflette il

celebre dipinto a olio “La zattera della

Medusa” realizzato nel 1818-19 dall’artista

francese Théodore Géricault e oggi conservato a

Parigi, nel Museo del Louvre. Uno spettacolo

‘spiazzante’, quello messo in scena da Tudino, e

ricco di numerose suggestioni ed evocazioni

sonore e visive, che nasce, come sostiene il suo

regista e interprete, da una ‘necessità’personale

e, allo stesso tempo, condivisa con l’autore della

tela che lo ha ispirato.  

Gianni Tudino, come mai hai scelto di ‘rac-
contare’ questo episodio storico? 
“Le motivazioni sono molteplici, di certo sono

partito dal dipinto, la Zattera Della Medusa: mi

ha decisamente folgorato. Cerco per gli spetta-

coli dei soggetti di forte impatto, che per un

motivo o per un altro riescano a scavarmi inti-

mamente. Inizialmente ho provato a leggere

nella tela il processo creativo del pittore. Il

dipinto era diventato per Gericault esigenza,

necessità di immortalare una vera e propria

ossessione interiore che lo spinse a una ricerca

artistica spasmodica. Per me il quadro è un

ponte lungo due secoli che ci ricorda che le sto-

rie sono sempre le stesse: i naufraghi abbando-

nati su una zattera”.

La rappresentazione è ricca di suggestioni
e citazioni visive che rimandano al dipinto
a olio di Géricault. Non hai timore che il
pubblico non riesca a cogliere pienamente
la ricchezza di una simile ricerca? 
“In ‘Maredentro’ma anche in altri spettacoli non

riesco a prescindere dalla mia formazione arti-

stica che è anche pittorica e musicale, e che

negli anni ha spinto la mia ricerca teatrale verso

forme di rappresentazione attraversate da

suono, corpo, spazio e colore, che tentano un

unico ritmo scenico, armonico, dissacrante.

L’attore, la drammaturgia, la scena, nella loro

ricchezza sono necessarie, devono fondersi in

un unico struttura, vibrando e vivendo attraver-

so il corpo dell’attore. Cerco di immaginare un

unico corpo parlante che attraverso l’attore si

esponga in maniera incondizionata, dove spa-

zio, suono e forma si flettono, si torcono per ren-

dere viva l’immagine stessa. ‘Maredentro’ con

tutti i suoi elementi cerca di insinuarsi nello

spazio mentale dello spettatore attraverso

un’azione che tenta un dialogo necessario e mai

semplicistico. Il pubblico, per come la vedo io,

dopo uno spettacolo deve tornare a casa por-

tandosi dietro una sensazione forte, anche di

disagio. Poi a lui l’arbitrio di interrogarsi”.

‘Maredentro’ come metafora del ‘naufra-
gio esistenziale’. Vuoi chiarirci meglio que-
sto concetto?
“Attore, naufrago e pittore sono un tutt’uno, un

unico movimento in balìa dell’infinita potenza

del mare, senza appigli, senza approdi. Lo spa-

zio narrativo sul tema della solitudine, dell’ab-

bandono e della sopravvivenza si lascia attra-

versare da traiettorie incontrollabili dove l’uo-

mo non può agire razionalmente ma è costretto

a sopravvivere senza desideri e senza coscienza

perdendo il concetto di identità. La sopravvi-

venza diventa una condizione aberrante, ognu-

no è l’avversario di ciascuno, tutto questo fino

allo stremo delle forze”.  SERENA DI GIOVANNI

Maredentro

Gianni Tudino 
Homo homini lupus

Un  lavoro che racconta l’episodio storico del naufragio
della fregata francese Méduse, che scatenò un caso poli-
tico clamoroso



Se pensiamo ad Anna O. il primo riferimento

va al caso clinico che segnò una svolta nella

vita professionale di Freud, che collaborò con

Breuer negli 'Studi sull'isteria'. Ma lo spettacolo

diretto da Giulia Aleandri, che la vede in scena

con Simone Ranucci e Veronica Scudo, forse

c'entra poco o nulla con il caso freudiano. La

particolarità di questa pièce è già nella sua

struttura, si divide in più puntate, precisamente

sei, come fosse una sit-com televisiva in stile

americano. La tecnica di scrittura del testo

richiama al teatro dell' assurdo con la funzione

di rendere moderno e attuale lo spettacolo.

Anna O con gli amici Bea e Freeze, si ritrova in

una quotidianità che rispecchia quella odierna,

fatta di precarietà e sogni volti al successo. Ciò

che appare evidente è la scarsa volontà di

affrontare i problemi: i tre protagonisti si ade-

guano nel loro comodo non fare nulla, come se

fosse una giustificazione alla crisi economica e

individuale che li accomuna. La serialità dello

spettacolo non ci consente di approfondire la

personalità dei singoli personaggi, che viene

solo accennata, ma nulla toglie alla simpatia

che gli attori dimostrano in scena nelle battute

che si alternano alle loro vicende esistenziali. La

curiosità ora è capire cosa accadrà nelle prossi-

me puntate.

Simone Ranucci, quanto ha influito nella
stesura del testo teatrale il caso clinico
freudiano che dà il titolo allo spettacolo?
"Pochissimo. Diciamo che in fase di scrittura non

avevo pensato al caso clinico in questione. Se

devo dire la verità questa era un'idea che mi

frullava in testa da tempo; ovvero come affron-

tare il tema ormai abusato della precarietà

usando il punto di vista di persone che sceglien-

do un mestiere artistico si sono auto immessi in

un percorso di precarietà a prescindere. Poi c'è

stata la visione di un film, un piccolo film indi-

pendente americano che si chiama Frances Ha,

che ha dato la spinta finale affinchè mi mettes-

si a scrivere".

Perchè la scelta di creare una serie teatra-
le a più puntate? 
"Penso che la serialità, con la sua possibilità di

offrire uno sviluppo dei personaggi nel tempo,

senza costringere lo spettatore a maratone

Ronconiane, sia un format artistico e commer-

ciale ancora troppo poco sfruttato da noi. Mi

piace l'idea di affezionarmi a dei personaggi e

dopo averli accompagnati per un tratto della

loro esistenza, provare per loro quella che

Guccini chiama quest'assurda nostalgia".

Il vostro è sicuramente un teatro di speri-
mentazione, dove la scrittura si rifà al tea-
tro dell'assurdo. Qual è l'obiettivo di que-
sto modo di fare teatro? 
"Tutto nasce dal mio amore di lettore per scrit-

tori come Cechov o Pinter. O forse è solo tutta

colpa della nostra indole stralunata e

Chagalliana. Nel caso specifico la sfida è quella

di trovare una commistione tra un'estetica

molto alla moda come la sitcom televisiva e un

teatro sopra le righe, o meglio fuori dalle righe,

che secondo me è il solo teatro possibile oggi". 

Una vostra riflessione sul teatro contem-
poraneo.
"Io ho un percorso più legato alla scrittura (que-

sta è la mia prima esperienza in scena) quindi

rispondo da profano: il teatro è una forma d'ar-

te molto libera, non c'è bisogno di grandi pro-

duzioni e investimenti economici per fare uno

spettacolo, ma anche molto vecchia. È più diffi-

cile là dove manca il coraggio e la fantasia di

proporre cose nuove, di offrire allo spettatore

nuovi punti di vista, coniugando semplicità e

meraviglia".

Cosa ci riserverà Anna O nelle prossime
puntate? Siamo sempre orientati sulla
precarietà o verranno affrontate altre
tematiche?
"La precarietà è solo un punto di partenza, un

McGuffin. Il seguito sarà orientato a far uscire

di più l'umanità dei personaggi. E sarà molto

più esplosivo. Diciamo che il bello viene pro-

prio ora".

MICHELA ZANARELLA
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Anna O (parte 1)

Simone Ranucci
"La sfida di un teatro 

fuori dalle righe"
Uno spettacolo che è la puntata pilota di una serie tea-
trale in sei puntate che racconta come in un format da
serie tv americana la precarietà vista da tre amici, Anna
O, Bea e Freeze



Dagli elementi autobiografici di Marrella

forniti all'autore e regista Andrea

Ciommiento, nasce un testo che parte dall'im-

provvisazione dell'attore con sviluppi inediti e

interessanti. Nello spettacolo Enoch interpreta

Fausto, il ragazzo scanzonato e portatore del

Made in Italy all'estero. Nella storia   altri due

personaggi: Geremy e April, quest'ultima rap-

presenta per Fausto una giovane bella e dolce

da conquistare a suon di versi di Dante Alighieri.

Gli ingredienti di questo spettacolo sono molte-

plici e sembrano essere ancora molto attuali,

nonostante la storia sia ambientata negli anni

'90.  In diverse occasioni, il protagonista porta la

cultura italiana all'estero ma allo stesso tempo

rimane vittima di un amore non corrisposto e

dei meccanismi del conformismo americano.  

Enoch Marrella, la storia di Fausto appro-
da al Fringe con un secpndo episodio.
Siamo di fronte ad una serie dello spetta-
colo "nell'Oceano il mondo"?
"Questa seconda rappresentazione è lo spetta-

colo originale mentre l'episodio 1 è un prequel

che è stato creato in occasione del Festival ‘Play

with food”.

La versione originale di Episodio 2 è stata
sottoposta ad un riadattamento in occa-
sione del Festival?
"Si, ci sono stati rimodellamenti tenendo sem-

pre aperto uno spazio performativo all'interno

dello spettacolo. In vari momenti il personaggio

non segue una traccia e una partitura definita,

ma interagisce improvvisando con il pubblico

(la partita a baseball).  I sei minuti iniziali

segnano l'apertura dello spettacolo che è carat-

terizzato dagli sguardi tra l'attore e lo spettato-

re. Lo sguardo mi permette di individuare quasi

tutti gli spettatori, e mi consente di scegliere le

"vittime" da portare in scena, rivolgendomi a

loro come se fossero i personaggi della storia, li

identifico dandogli un ruolo”. 

Il coinvolgimento del pubblico implica
una parte d'improvvisazione dell'attore
sulla scena?
"Si, c'è anche se è chiaro il mio intento di instau-

rare un legame con lo spettatore quindi il mio

improvvisare non è tanto sul testo ma sull'inte-

razione con persone differenti”.

Lo spettacolo è intriso di cliché sullo stile
di vita e il modo di pensare degli america-
ni e italiani, è uno scontro/confronto poli-
tico, sociale ed economico?
"No, è solamente uno scontro tra Fausto e la

famiglia americana sui cliché. Le aspettative

vengono puntualmente tradite da entrambe le

parti, creando situazioni anche divertenti”.

Dante Alighieri è sempre presente duran-
te lo spettacolo.
"Il sommo poeta rappresenta il riscatto per

Fausto, che non sa giocare a baseball e quindi

insegue il sogno della cultura. Il protagonista si

ritrova a rappresentare una tradizione, un po' a

modo suo, quale ambasciatore della cultura ita-

liana. Egli utilizza le proprie conoscenze per cer-

care di conquistare la ragazza amata, April”.

Fausto è un insegnante e amante della
cultura italiana, mentre Geremy è un
famoso e amato giocatore di baseball. Ci
sono ancora dei ragazzi idealisti come
Fausto nella società italiana di oggi?
"Non c'è un meglio o un peggio, entrambi i per-

sonaggi sognano qualcosa anche se Geremy

appare più come una figurina svuotata, mentre

Fausto vuole intraprendere la carriera universi-

taria con lo scopo di far colpo su April. In conclu-

sione le prospettive sono tutte un po' tradite e

disilluse, Fausto è un moderno Pinocchio che

non riconosce più la realtà dalla dimensione vir-

tuale, perché non è nato nell'era digitale e quin-

di non sa interpretare questo strumento.

Dall'inizio alla fine fa un errore dopo l'altro”.

Ci sarà l'Episodio 3 con altri racconti e peri-
pezie del simpatico Fausto?
"Sto sviluppando con l'autore l'idea di un

nuovo viaggio per Fausto in Africa, dove sco-

prirà l'identità della sua vera famiglia italia-

na. Quest'avventura si colloca cronologica-

mente prima rispetto a quella negli Stati

Uniti e dà la possibilità allo spettatore di

conoscere una figura inedita, il padre.

Quest'ultimo verrà descritto come una perso-

na sconsiderata e  pronta a combinarne di

tutti i colori al nostro povero Fausto”.

SILVIA MATTINA
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Nell'Oceano il mondo - episodio 2

Enoch Marrella
“Il mio Fausto 

è un moderno Pinocchio”
Continuano le avventure del giovane scanzonato, porta-
tore del Made in Italy all'estero: questa volta, per conqui-
stare la dolce April si affida a Facebook



Qualcosa sta per succedere e l'ombrellaio

(interpretato da Giulia Bartolini, regista

dello spettacolo) è sia burattinaio quanto spet-

tatore degli eventi che segnano le vite dei due

protagonisti: Robert Shumann (Matteo Laj) e

Maria Antonietta (Maria Alberta Bajma Riva).

Se il musicista affronta l’ineluttabilità dell’ince-

dere della malattia mentale che lo porterà in

manicomio, la regina francese vive gli attimi che

precedono l’inevitabile esecuzione della con-

danna alla ghigliottina. I monologhi, dal forte

pathos, descrivono dapprima gli sforzi compiuti

nel tentativo di resistere (sono tentati di riparar-

si sotto gli ombrelli offertigli) e quindi l’accetta-

zione, non priva di passione e forza, di un desti-

no già scritto. La Storia li condanna e li rende al

tempo stesso eterni. La recitazione alterna

all’italiano la rispettiva lingua madre dei due

personaggi storici. 

Giulia Bartolini, parliamo della genesi del
tuo spettacolo. Come è ricaduta la scelta
sui due personaggi protagonisti e qual è il
messaggio di fondo del tuo spettacolo?

“Ho sempre pensato che fosse necessario porta-

re in scena la vita, interpretabile, romanzata a

volte, di molti personaggi. Maria Antonietta e

Robert Schumann ne sono solo due esempi

scelti con dolcezza. Sono accomunati da un

destino infausto che pare incastrarli e annien-

tarli nonostante i loro stessi sforzi. Eppure la

condanna a morte per Maria Antonietta e il

manicomio per Robert Schumann, altro non

sono che il risultato delle loro stesse azioni, del

loro percorso di vita, dell'educazione, delle scel-

te e solo in piccola parte del caso. Uno in ambi-

to artistico, l'altra in ambito politico e sociale

sono esempi e vittime da non scordare. Sono,

come tanti altri dopo e prima di loro, testimoni

di una storia che non cambia, di un'esistenza

umana che non si può fondare sui se".

Quali sono state le tue fonti di ispirazione?
"Ispirazione è un termine quasi pericoloso.

Sembra sempre una cosa troppo astratta e

casuale; e a parer mia la scrittura non ha quasi

niente di casuale. La mia ispirazione è il mio stu-

dio, la fatica, e i libri. Fondamentalmente ho

tentato, con la voglia di sperimentare, a portare

ciò che più amo sul palco e di farlo in una forma

poetica più che prosastica. Volevo che i perso-

naggi parlassero come pagine in versi, anche se

mi rendo conto del rischio, e degli errori fatti.

Questo ha reso tutto molto più criptico ma è ser-

vito a farmi capire quanto si può osare nell'usa-

re un linguaggio diverso da quello comune nel

teatro, senza perdere verità”.

I monologhi recitati dai due protagonisti,
sono una tua invenzione o sono tratti da
scritti dell’epoca?
"I monologhi dei protagonisti sono miei, ho solo

tratto qualche frase dei monologhi di Robert

dalla corrispondenza tra il compositore e Clara

Schumann. Per scelta ne ho riportate un paio

così come le ho trovate scritte perchè fossero

verità completa e totale al di fuori di tutto il

resto che avevo deciso di romanzare. Per il resto

ho inventato, ho sognato, ho immaginato paro-

le forse mai dette ma che avremmo potuto sen-

tire facilmente uscire dalla bocca di due perso-

naggi simili”.

Quali sono le difficoltà, tecniche ed emoti-
ve, nell'essere autrice, regista e attrice di
uno spettacolo teatrale?
"Tramite questa esperienza sono riuscita a capi-

re che non voglio stare in scena se sono io stes-

sa a dirigere parole mie. Non è giusto per me,

per i miei attori, per il pubblico. Lo sguardo

esterno credo sia fondamentale nella regia, di

cui so pochissimo, sto lentamente capendone

tutti i lati affascinanti, ed è quindi fondamenta-

le per me in questo momento guardare da fuori,

capire cosa funziona e cosa no, imparare da chi

è in scena e tentare di portarlo dove voglio io. La

recitazione è un altra cosa: per essere realmen-

te in scena non è possibile avere uno sguardo

così attento sulla scena stessa. Non si può esse-

re padri e figli di uno spettacolo allo stesso

tempo, anche se è straordinario provarci”.

MICHELE DI MURO
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Tuoni

Giulia Bartolini
“La scrittura non ha quasi

niente di casuale”
Il momento che precede l’arrivo del temporale come
metafora esistenziale e annuncio di tragici epiloghi



«Tsipras minaccia: “se ci cacciano dall’euro svalu-

teremo il Pi Greco a 2.14»: questo è solo un

esempio di titolo e annesso articolo che si può

trovare Lercio.it, testata online satirica che sta

spopolando sui social. In questa situazione di

crisi e di amarezza generale, diverte la voglia di

questi ragazzi – ma non solo, visto che la reda-

zione è composta da collaboratori tra i 20 e i 50

anni – di sdrammatizzare ‘l’inverno’ sociale,

economico ma soprattutto mediatico che ha

colpito il nostro Paese e la vicina Europa.  Gli

articoli sono redatti e pubblicati al solo scopo

umoristico e partendo da una notizia con fondo

veritiero, la bravura di Lercio è riscontrabile nel

rendere il fatto credibile agli occhi dei lettori,

tanto da indurre colui che capita sulla pagina

web a credere a ogni singola parola del pezzo

che si legge. Parliamo di bufale, quindi: ma

all’interno di ogni articolo troviamo  termini

specifici che fanno capire al lettore che ciò che

stanno leggendo è solamente una parodia delle

notizie vere e risiede nell’onestà del pubblico,

ma anche di coloro che la usano come fonte, nel

fare un’informazione vera e sincera. Questa

tipologia di satira rientra in quel concetto di

infotainment che piace sempre di più ai media

italiani: un modo per esprimere le proprie opi-

nioni facendo la differenza. 

Ed ecco che la popolarità di Lercio dal web arri-

va al teatro-off proposto dal Roma Fringe

Festival insieme alla compagnia Improv Italia. Il

gruppo italiano di improvvisazione è stato fon-

dato da Simone Salis, performer, improvvisato-

re e videomaker che ha partecipato come

anchorman per lo stesso Lercio.  Lercio e Improv

Italia hanno unito le loro forze e per tre serate

hanno proposto al pubblico uno spettacolo

completamente dedicato alla laida informazio-

ne e ai disvalori umani, nel quale viene

denunciata l’attuale società dell’immagine. I

sei ragazzi (4 per Improv Italia e 2 di Lercio)

partendo da ritagli di giornali proposti dal

pubblico, mettono in scena un insieme di 4

sketch intervallati dalle bufale di Lercio, sia di

vecchio stampo sia scritte sul momento, men-

tre i compagni sono sul palco. 

Siamo andati dietro le quinte e abbiamo chiesto

ad Alfonso Biondi, redattore del giornale online,

– portatore del pensiero dei suoi compagni – di

descriverci l’esperienza di Lercio e l’arrivo inu-

suale al teatro.   

Alfonso Biondi, raccontaci di Lercio. L'idea
è nata nel 2012 e in soli tre anni avete let-
teralmente sbancato grazie ai social net-
work, dal vostro sito internet a Twitter: vi
aspettavate un successo del genere e così
tanta popolarità?
“Onestamente no, ma non ci piace parlare di

successo. Almeno fino a quando non ci affide-

ranno la conduzione di Uomini e Donne”.

Come e quando avete deciso di portare
Lercio dal web alla realtà? 
“Lo scorso novembre, i ragazzi di Improv Italia ci

invitarono come ospiti a uno dei loro show al

teatro Douze di Trastevere e noi, da buoni ospiti,

portammo in dono alcol, mignotte e qualche

TG. Ne venne fuori un bello spettacolo che

abbiamo chiamato "Lercio News Night" e che

abbiamo affinato lasciando i TG e togliendo

alcol e mignotte”. 

Dopo questa esperienza teatrale, pensate
di riproporre le vostre gag in teatro o in
qualsiasi media?
“Ci piacerebbe tentare l'avventura televisiva,

magari con un TG satirico, ma la vediamo dura.

Come spiegammo già in un'altra intervista, ti

immagini un nostro telegiornale dopo il Tg1?".

A parte le notizie becere, quelle politche
hanno un fondamento verosimile (ad
esempio alcune frasi attribuite a Salvini):
esiste una volontà chiara di schieramento
o anche in quel caso la scena politica viene
manipolata per puro intrattenimento?
“Non siamo schierati politicamente, attacchia-

mo chiunque lo meriti, soprattutto politici bece-

ri e populisti. Nel caso di Salvini, ad esempio, la

sua onnipresenza catodica rende le cazzate che

dice pericolose, perché, alla lunga, suonano

come quasi "normali" e c'è il rischio che, dopo il

messaggio ripetuto fino alla nausea, qualcuno

pensi: "Perché no?". Portando al paradosso le

sue dichiarazioni, cerchiamo di ricondurle nel

campo in cui dovrebbero stare: quello delle

assurdità”.

ILARIA CORDÌ
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Lercio news night

Alfonso Biondi
“Attacchiamo chiunque 

lo meriti”
Una rappresentazione che nasce dagli spunti dati dal
pubblico in  sala: dai ritagli dei giornali nasce  uno spet-
tacolo d’improvvisazione con intermezzi riempiti da
notizie scritte al momento



Ippolita Baldini è un’attrice che si è formata

all’Accademia Nazionale d’Arte Drammatica

'Silvio D’Amico' che  sa conquistare il pubblico e

tenerlo ancorato senza disattenzioni fino alla

fine dello spettacolo. In 'Mia mamma è una

marchesa', riesce a mettere in risalto la sua

verve artistica con cambi d’abito a vista.

Mettere in scena le problematiche di una single

e per di più attrice, figlia di aristocratici, raccon-

tando episodi di vita, in chiave comica non è così

semplice, specialmente quando l’etichetta si rifà

alla regia Casa Savoia dove il bon ton è materia

d’insegnamento. 

Ippolita Baldini porta in teatro la sua vita con

tutta l'ironia che le appartiene, divertendosi e

facendo divertire il pubblico.

Ippolita Baldini, due realtà a confronto
con le loro contraddizioni: una famiglia di
nobili origini ed il mondo del teatro. Come
nasce "Mia mamma è una marchesa"? 
“Inizialmente nasce da un desiderio. Desiderio

di raccontare cose della mia vita, del mondo che

mi circonda ma cercando di restituirne quello

che è sempre stato il mio punto di vista. Un

senso di 'inadeguatezza' comica e un occhio cli-

nico/ironico che ho voluto trasportare sulle

tavole dei teatri o nei salotti o nei giardini (mi

esibisco anche nelle case private).

Volevo raccontare un po’ di me e delle mie pic-

cole tragedie quotidiane perché come dice

Woody Allen: “Dalle grandi tragedie della vita

nascono grandi commedie”. Ne ho fatto il mio

mantra da un anno a questa parte”.

La tua formazione artistica è stata fonda-
mentale per strutturare lo spettacolo, c'è
un po' tutto di te, dai legami familiari alle

amicizie, dall'amore al lavoro, è un riper-
correre momenti importanti della tua
vita, con un'ironia davvero piacevole. Hai
avuto difficoltà nel trasportare parte
della realtà nel palcoscenico? 
“Si le difficoltà ci sono state. È stato un processo

molto lento e anche molto legato alla mia cre-

scita personale. Più mi allontanavo da certi

aspetti della mia vita più potevo, attraverso la

distanza, raccontarli con efficacia. In ogni caso il

testo è scritto a due mani, ossia con la collabo-

razione alla drammaturgia di Emanuele

Aldrovandi al quale ho raccontato le mie avven-

ture in tre pomeriggi e lui ha fatto nascere parte

del risultato che vedete. Quanto ci siamo diver-

titi! La cosa più divertente era vedere le reazioni

di Emanuele mentre gli raccontavo le mie

avventure! Alcune poi le ha inventate lui e un’al-

tra parte l’ho creata in un secondo step, ossia in

improvvisazione sotto la supervisione del regi-

sta Roberto Rustioni che mi seguiva e canalizza-

va nella partitura di questi momenti di improv-

visazione, che cosa tenere e cosa no e ora sono

parti integranti del testo”.

Le abitudini della nobiltà e le consuetudi-
ni del mondo del teatro sono affrontate
tutte con molta ironia, ma dietro a questo
humor c'è la consapevolezza delle insicu-
rezze che appartengono a ognuno di noi,
che reazione ti aspetti dal pubblico?
“La reazione che mi aspetto è quella che vedo. Il

pubblico è sempre entusiasta! Risponde benis-

simo a tutte le battute, ride e si diverte. Credo

che sia anche uno spettacolo catartico per i gio-

vani della mia generazione. In fondo ci sentia-
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Mia mamma è una marchesa

Ippolita Baldini
"In fondo ci sentiamo un po' tutti falliti"

Una ragazza dell’aristocrazia milanese ama l’arte e vuol fare l’attrice, sconvolgen-
do non poco i piani della madre, che la vorrebbe sposata a un buon partito, con
un lavoro sicuro: un’esilarante racconto di scelte di vita e situazioni paradossali
per arrivare a comprendere come la felicità non sia per forza un’anello di fidan-
zamento e un’abito da sposa 



mo un po’tutti 'falliti (come dice la Marchesa)' e

confusi tra due mondi.

Lo spettacolo che porto è in bilico (come la pro-

tagonista) tra il Teatro e il Cabaret. Ma io questa

ambiguità la voglio portare nella tomba! Non

sarò MAI né dell’uno né dell’altro e così farò le

serate allo Zelig Cabaret di Milano (sarò in sta-

gione in Primavera) e al Teatro Franco Parenti di

Milano (a Novembre). Venite numerosi! Come

continuerò a fare serate per i privati nei giardini,

nei castelli nelle ville…io vado ovunque!”

In scena dai voce ai pensieri (rigidi) della
madre della protagonista, che diventa
una sorta di spalla comica, e tornano alla
mente gli sketch di Franca Valeri, nei suoi
dialoghi semiseri. Come riesci ad arrivare
a quell'humor che conquista?
“Amo molto Franca Valeri, è la mia Maestra

della comicità italiana. L’ascoltavo quando ero

piccola in un disco in vinile e conosco tutto il suo

riepertorio a memoria. Per anni mi sono esibita

nei salotti riproponendo i suoi sketch con la

stessa partitura del disco che avevo imparato

come fossero delle canzoni. Questo mi ha aiuta-

to a conoscere i tempi comici di un genio e (ora

ad istinto) a restituirli nella loro musicalità.

Inoltre l’arco drammaturgia della comicità della

Valeri è lo stesso che ha sempre trovato il mio

gusto. Non mi piace la battuta secca e non con-

testualizzata, amo la battuta di situazione come

quella di Franca. Un’altra donna che ho molto

stimato e studiato è Franca Rame. Queste

Donne Franche mi hanno fatto crescere”.

MICHELA ZANARELLA
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Giovan Bartolo Botta, nello spettacolo
tu cerchi il coinvolgimento diretto

del pubblico abbattendo la “quarta pare-
te”. Cosa ti da questo approccio di più
rispetto a un’impostazione più classica?
“Essenzialmente due cose. La prima ha a che

fare con una questione più personale, nel senso

che io associo sempre la performance teatrale a

una partita di calcetto della domenica dove cer-

chi di sudare come se dovessi sempre per un

atavico senso di colpa portare a casa la pagnot-

ta”. Oltre a questo c’è anche un motivo ipocon-

driaco, nel senso che devo sudare per auto-

farmi degli esami di tipo medico, auto-convin-

cermi che non ho cose che potrebbero essere

problematiche, ma che è solo disturbo di con-

versione. Non sto scherzando sono davvero cose

che capitano. Per il resto diciamo che la mia è

una cosa ibrida, seguo un copione ma interagi-

sco anche con il pubblico, deformando e disa-

morando quelli che poi sono i miei punti di rife-

rimento sul teatro come Paolo Stoppa, la Morelli

e Romano Valli, i miei primi amori”.

Un omaggio quindi deformato dall’im-
provvisazione?
“Un omaggio con tanto di disagio in fondo. Sai,

alla fine non è che nessuno inventi più nulla,

quindi l’importante è soggettivizzare il pro-

prio punto di vista del teatro. Molte volte mi

hanno detto ’guarda quella battuta funziona,

perché non la tieni?’. Uno cerca di stare con i

sensi aperti a 360° come se fosse la via Lattea,

la galassia, un extra terrestre che ’ciuccia’tutto

e poi sottoscrivi”.

Alla fine tu nello spettacolo crei un curioso
mix tra Shakespeare, l’attualità politica e
il calcio, mescolando la cultura popolare
con quella che magari potremo definire
cultura ‘alta’.
“Si, un po’ perché ho qualche leggero problema

con la drammaturgia contemporanea, in quan-

to quella classica è così ‘eterna’e archetipica che

ti da la possibilità di inserire dentro un sacco di

cose, come se si trattasse di quei vecchi giochi

degli anni ’80. Ha un respiro talmente ampio

che abbraccia qualunque tipo di registri, che

quasi definirei questo tipo di spettacolo ‘ibrido’

anziché solo comico, prettamente stand-up

comedy”.

Parli spesso di ipocondria personale che
poi porti sul palco. Vuoi che il pubblico
durante lo spettacolo sperimenti questa
tua ipocondria? Come vuoi che enta alla
fine dello spettacolo il pubblico dopo l’in-
terazione con te?
“In realtà il mio obiettivo alla fine dello spetta-

colo è più quello di aver fatto sentire il pubblico

coccolato, come una ‘grande fratellanza interga-

lattica’ non nel senso fricchettone o post-ses-

santottino del termine, sempre qualcosa che sia

rivolto al futuro, quando scopriremo di essere in

tanti nell’universo. E scopriremo anche che i

teatro è una cosa sicuramente importante da

condividere, in un’era di comunicazione internet

e quant’altro, una così così ‘obsoleta’, un vivo con

un vivo, incentrata sull’anabolismo, sul corpo

che suda, tutte queste cose che vanno condivi-

se, indipendente che si faccia ridere o no”.

GIORGIO MORINO

Valli a prendere

Giovan Bartolo Botta
“Il teatro è condivisione”

L’attore piemontese racconta come crea quel curioso mix
tra Shakespeare, politica e calcio che piace al pubblico

PrPr emio della criticemio della critic a a 
FF unun ww eek.iteek.it



storia che racconti nel tuo spettacolo pro-
posto al Roma Fringe Festival?
"È tutto vero. Ho scelto di creare uno spettacolo

del genere perché quando illustro le mie espe-

rienze agli amici non ci credono subito. Ho due

spettacoli teatrali che sono fintissimi, di cui uno

mi rispecchia molto, ma questo che porto in

scena è la sintesi di racconti veri di vita vissuta,

ed è per questo che mi piace raccontarli, perché

quando vedi che la gente apre la bocca e ti chie-

de «ma sei serio?» mi fa sorridere. Sono stato

costretto anche a tagliare delle parti e anche un

numero di giocoleria perché il tempo stringeva

e mi sono reso conto di avere i 50 minuti in

testa, ma me ne sarebbero serviti altri 10 per

raccontare tutto”. 

Il passaggio da giocoliere ad attore comico
come è avvenuto?
"Quando ho fatto uno spettacolo con un perso-

naggio nerd anni ’80 che non parla in scena. Un

produttore di Zelig vedendo il mio spettacolo mi

ha detto che nel complesso della messa in scena

ci sarebbero state 10 scenette da prendere sin-

golarmente. Io gli ho proposto di fare uno spet-

tacolo teatrale che dura 80 minuti, in cui sono

da solo e non parlo, il titolo è Quello che i nerd

non dicono”. 

Stai continuando a fare il giocoliere?
"Sempre meno. Mi sto dando al teatro e al caba-

ret. Ho avuto la fortuna di arrivare a Zelig Off,

ma non andando in onda. Voglio arrivare a dare

un altro tipo di comicità: io non sopporto coloro

che fanno comicità con temi come la politica, il

sesso o la droga”. 

Quando affermi che la tua comicità è
muta e non si rifà ai suddetti temi,esiste
un modello di riferimento a cui ti ispiri?
"Sono una persona educata e nella comicità non

mi piacciono le allusioni, i doppi sensi.

Personalmente non ho un modello di riferimen-

to, però mi piacevano molto i Cavalli Marci degli

anni di “Ciro il figlio di Target”. Quindi preferisco

portare in scena numeri/monologhi semplici e il

mio personaggio anni '80, il nerd, che non parla

nemmeno, trova sempre la giusta chiave per far

ridere in maniera semplice, ma ci vuole tempo.

Adoro il pubblico che non ride subito e non mi

piace quando applaude per compassione/inco-

raggiamento, ritengo che l'attore/il comico

deve davvero conquistarsi il pubblico, gli

applausi e le risate”.

Programmi futuri?
"Ho un gruppo di ragazzi a Sassari che hanno

dai 16 ai 23 anni che mi seguono. Abbiamo

messo in scena uno spettacolo teatrale dal tito-

lo 'Una divina quasi commedia'. Io sono il regi-

stra e il fonico dello spettacolo. Ci sono 50 costu-

mi di scena e dura 90 minuti. Uno spettacolo

che ha fatto rimanere a bocca aperta chi l’ha

visto perché è l’opera dantesca in chiave ironica,

ed è studiata appositamente per le scuole.

Andremo a Roma in tournèe perché ho vinto un

bando. Vediamo”. 

Ci hai raccontato la tua vita frenetica,
emozionante e avventurosa. Hai qualche
rimpianto? Cambieresti qualcosa?
"Cambiare qualcosa? Non ci penso proprio, mi

ritengo davvero fortunato e si capisce già dal

titolo. Forse cambierei la mia umiltà che a volte

mi ha portato a essere poco combattivo duran-

te esperienze quali casting e provini e non è

andato sicuramente a mio vantaggio”.

ILARIA CORDÌ
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“Non importa cosa fai, ma come lo fai”: è

questo motto che aleggia per tutti i 50

minuti di messa in scena dello spettacolo di

Nicola Virdis. Sardo, 34 anni, Nicola è un uomo

semplice che ha trasformato gli insegnamenti

di suo zio Michele, nello scopo della sua vita;

quelle semplici 3 palline di carta lo hanno reso

un giocoliere e un protagonista da palcoscenico.

Dalla giocoleria alla comicità, passione ed evo-

luzione compongono la sua vita, intervallata da

viaggi brevi (Torino) e viaggi lunghi (

Stoccolma-Berlino-Cambogia-Polonia) e un

insieme di ilarità che travolge lui in primis e suc-

cessivamente tutti coloro che assistono ai suoi

spettacoli. Un esempio di forza ma anche di

capacità nello sfruttare il tempo e gli insegna-

menti di tutti coloro che sono entrati a far parte

della sua vita: dai colleghi circensi ai poliziotti

che si ‘divertivano’ a fermarlo ai posti di blocco

per perquisirlo. La magia di un gioco che diven-

ta fonte di vita e di lavoro. Incuriositi da questa

vita particolare, abbiamo chiesto a Nicola Virdis

di aprirsi con i noi per i nostri lettori. 

Nicola, puoi dire quanto c’è di vero nella

La mia vita è uno spettacolo (comico)

Nicola Virdis
“Tutta colpa di quelle tre 
palline di carta e scotch"

Una comicità ‘sana’ che attinge al vissuto del protagoni-
sta giocoliere, cabarettista e comico





ambiente L’aumento delle temperature è particolarmente grave anche pe
>>>>>>>>>>>>>>>>>>>>>>>>>>>>>>>>>>>>>>>>>>>>>>>>>>>>>>>>>>>>>>>>>>>>>>>
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Il clima
è impazzito?

Caldo, alluvioni e siccità: così il meteo sta trasformando
l'Italia. Una situazione che, secondo gli esperti, non farà altro
che peggiorare nei prossimi 40 anni, ma fare qualcosa per evi-
tarlo è ancora possibile



Caldo africano, piogge torrenziali: il clima
sembra non conoscere più vie di mezzo.

Cosa sta succedendo? I cambiamenti climatici
hanno sempre interessato la Terra. Fino a qual-
che secolo fa erano lenti, se dovuti a fenomeni
naturali quali ad esempio le oscillazioni dell’as-
se terrestre, o duravano pochi anni, se dovuti a
fenomeni vulcanici.
Cosa succede di diverso questa volta?
Innanzitutto, oggi è il genere umano ad esserne
responsabile. Infatti dall’inizio della rivoluzione
industriale, la concentrazione atmosferica del-
l’anidride carbonica è aumentata del 40% a
causa del massiccio uso di combustibili fossili
delle attività umane, la concentrazione del gas
metano è cresciuta del 150% e la concentrazione
del protossido di azoto è cresciuta del 20%.
In secondo luogo i cambiamenti climatici in
corso sono talmente veloci che mettono a rischio
la capacità di adattamento degli esseri viventi
Dal 1970 al 2012 sono stati registrati 8.835
disastri, che hanno causato la morte di quasi 2
milioni di persone e danni alle varie economie
coinvolte per un valore attuale pari a 2,4 trilio-
ni di dollari. Tra i disastri più gravi in termini
di perdita di vite umane si pensi alla tempesta
che si è abbattuta sul Bangladesh nel 1970, cau-
sando 300.000 morti; alla siccità che ha colpito
l'Etiopia nel 1983, uccidendo circa 300.000 per-
sone; all'inondazione che ha allagato il
Venezuela e la Bolivia nel 2009, portando via
con se 30.000 persone; alle temperature estreme
che appena quattro anni fa, nel 2010, hanno
causato 55.000 vittime in Russia. Questi i dati
rilasciati dal rapporto presentato dall'Organiz-
zazione meteorologica mondiale nel quale si evi-
denzia come ogni 10 anni il numero di disastri
naturali è quasi raddoppiato, facendo si che oggi
essi si verifichino 5 volte più spesso rispetto al
1970. A certificarlo sono stati gli oltre mille
scienziati che hanno partecipato al gruppo
intergovernativo sul cambiamento climatico
(IPCC) che ha pubblicato un report di circa 1500
pagine nel 2013. Il gruppo intergovernativo non
solo ha confermato l'esistenza di un grave cam-
biamento climatico, ma ne ha anche evidenziato
il continuo peggioramento.
I livelli di anidride carbonica, di metano e di
ossido d'azoto hanno raggiunto livelli mai regi-
strati negli ultimi 800.000 anni, il cui valore è
stato determinato analizzando i campioni di

atmosfera intrappolati in Antartide. Il 30% di
anidride carbonica in eccesso viene assorbita
dagli oceani, determinando un aumento nella
loro acidità e la conseguente distruzione delle
barriere coralline. L'incremento nel livello di
questi gas ha causato un alterazione dell'effetto
serra (il fenomeno atmosferico-climatico che
permette alla terra di trattenere nella propria
atmosfera parte dell'energia proveniente dal
sole). Il livello di energia trattenuta nell'atmo-
sfera muta al variare di una serie di fattori, tra
cui la quantità di gas serra presenti. L'uso di
combustibili fossili a scopo energetico, l'agricol-
tura industrializzata, la deforestazione tropica-
le, sono tutti fattori che hanno determinato un
aumento dei gas serra nell'atmosfera, causando
un maggiore trattenimento di energia. L'effetto
serra naturale si è così arricchito di una compo-
nente antropica che è la causa dell'attuale
riscaldamento globale.
L'aumento di gas serra antopogenici, infatti, ha
determinato un notevole incremento nelle tem-
perature mondiali. Negli ultimi trent'anni le
temperature medie sono state superiori a quelle
registrate nei precedenti 200 anni. Ogni decade,
inoltre, è stata caratterizzata da temperature

er il nostro Paese: l’Italia si sta scaldando a una velocità doppia rispetto a quella di tutto il pianeta
>>>>>>>>>>>>>>>>>>>>>>>>>>>>>>>>>>>>>>>>>>>>>>>>>>>>>>>>>>>>>>>>>>>>>>>>>>>>>>>>>>>>>>>>>>>>>>>>>>>>>>>>>>>>>>>>>>>>
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più elevate rispetto alla decade precedente.
L'aumento delle temperature ha determinato lo
scioglimento dei ghiacci, in particolare dei
ghiacciai perenni dell'Antartide e della
Groenlandia. Secondo i dati forniti dall'IPCC,
tra il 1971 e il 2009 ogni anno si sarebbe verifi-
cata una riduzione dei ghiacci pari a 226 miliar-
di di tonnellate. Tale valore medio sale a 275
miliardi se si considera solamente il periodo
1993-2009, rendendo evidente il fatto che questo
fenomeno sta peggiorando.
Lo scioglimento dei ghiacci e la dilatazione ter-
mica dell'acqua, tra il 1901 e il 2010, ha deter-
minato un aumento dei livelli dei mari di 1,7
mm ogni anno (quasi 18 centimetri in più).
Questo incremento annuo del livello dei mari
sale a quota 3,2 mm se si considera solamente il
periodo 1993-2010. Secondo le stime fatte
dall'IPCC nel 2007, entro la fine del secolo il
livello dei mari potrebbe innalzarsi di 59 centi-
metri.
L’allarme è particolarmente grave anche per il
nostro Paese. Analizzando attentamente i dati
delle temperature l’Italia si stia scaldando più
velocemente della media globale e di altre terre
emerse del pianeta. Il nuovo record raggiunto
nel 2014 è stato di +1.45°C rispetto al trenten-
nio 1971-2000 (fonte: ISAC-CNR).
Anche a livello globale nel 2014 è stato toccato il
record delle temperature globali, con un aumen-
to di +0,46°C rispetto al trentennio 1971-2000.
La tendenza del riscaldamento globale, che si
può calcolare valutando non solo i dati di un
anno ma l’andamento degli ultimi decenni, è
per l’Italia una volta e mezzo quella delle media

delle terre emerse e il doppio di quella di tutto il
Pianeta.
Questi dati sono l’ennesima conferma che i cam-
biamenti climatici non sono più un’ipotesi sul
futuro, nè sono una questione che riguarda solo
il Polo Nord: riguarda anche il nostro paese con
frequenti nubifragi, distruzioni, morti e danni
all’agricoltura. Anche nel 2014 abbiamo avuto
numerosi alluvioni (Genova, Modena,
Senigallia, Chiavari) e la produzione agricola è
stata duramente colpita, con i produttori di olio
d’oliva, miele e castagne in grave difficoltà.
Sicuramente ha contato la cattiva gestione del
territorio, ma una causa sono state le precipita-
zioni molto intense.
L’Italia si sta scaldando a una velocità doppia
rispetto a quella di tutto il Pianeta.
Il quadro che ne esce è quello di una penisola
che potrebbe soffrire già durante i prossimi 40
anni, e molto probabilmente patirà ancora di
più entro la fine del secolo. In un territorio che
si allunga per 1300 chilometri tagliando più di
dieci paralleli da Sud a Nord e in cui si trovano
sia ghiacciai che aree desertiche il clima del
prossimo futuro forma un mosaico di impatti
diversi e importanti per ogni ecosistema e ogni
attività umana.
Eppure qualcosa si può fare. Secondo Donatella
Spano, della Università di Sassari e dell'Euro-
Mediterranean Center on Climate Change
(CMCC), Presidente della SISC: "Ora possiamo
studiare la penisola italiana con maggiore det-
taglio ed accuratezza, regione per regione".
Spano nota però che ci possiamo attendere dei
benefici per esempio in alcuni settori agricoli:
"l'area di coltivazione dell'olivo si espanderà e
l'aumento della CO2 atmosferica agisce da ferti-
lizzante nella coltivazione dei cereali", spiega.
Le proiezioni sul fututo, comunque, mostrano
una differenza tra gli scenari in cui le azioni per
ridurre le emissioni sono scarse o nulle e quelli
in cui si sviluppano politiche di riduzione delle
emissioni. Insomma: si può fare qualcosa, se non
per eliminare il problema, almeno per ridurne gli
impatti negativi. Nel frattempo, noi cittadini,
armiamoci di ventilatori e cerchiamo di combatte-
re come meglio possiamo il caldo torrido di questa
estate. E attenzione alle rinfrescate di ferragosto:
potrebbe rivelarsi utile disporre di giubbotti gon-
fiabili di salvataggio. Non si sa mai.

FRANCESCA BUFFO

ambiente Il livello del mare, in un secolo, è aumentato di 18 cm 
>>>>>>>>>>>>>>>>>>>>>>>>>>>>>>>>>>>>>>>>>>>>>>>>>>>>>>>>>>>>
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“Non v’è dubbio che i
mutamenti climatici di

questi giorni di canicola ano-
mala stanno modificando il
trend delle temperature che
siamo abituati a conoscere. – ci
spiega Vittorio D'Oriano vice
presidente del Consiglio nazio-
nale dei geologi – Così la fre-
quenza molto ravvicinata di
fenomeni intensi di piovosità
sconvolge la superficie terre-
stre. Aumentano le alluvioni
ma anche tutto ciò che è diret-
tamente influenzato dallo scor-
rere dell’acqua. Penso alle
frane o all’erosione intensa e
diffusa, al trasporto solido nei
corsi d’acqua. Se fino a poco
tempo fa un corso d’acqua
aveva una portata massima di
qualche decina di metri cubi al
secondo oggi magari quella por-
tata, in certe occasioni di piovo-
sità intensa ed estremamente
concentrata, risulta di qualche
ordine di grandezza maggiore.
Questo significa magari che
l’alveo di quel corso d’acqua può
essere insufficiente al passag-
gio di quella quantità da qui le
alluvioni. Se a questo sommia-
mo l’abitudine molto umana di
costruire anche in zone a
rischio occupando spesso gli
stessi alvei dei fiumi le conclu-
sioni non possono che essere
tragiche. Io mi meraviglio che ci
sia ancora qualcuno che non
avverta il pericolo!
Vi sono poi i comportamenti dei
singoli in presenza delle allu-

vioni. In tutti i servizi televisivi
si  vedono auto che sfidano la
forza dell’acqua. Quelle perso-
ne mettono a rischio la loro
vita, quella dei loro passeggeri,
ma anche quella di eventuali
soccorritori. Manca, a questo
riguardo, un'educazione speci-
fica dei singoli e della collettivi-
tà a mettere in atto comporta-
menti rispettosi dell’emergen-
za. La gente deve sapere che vi
sono azioni che devono essere
assolutamente evitate ed altre
che si possono e si devono met-
tere in atto per salvare la pro-
pria vita e quella degli altri”.

Vittorio D’Oriano, in questi
ultimi anni i terremoti si
sono susseguiti con fre-
quenze brevi l’uno dall’al-
tro ma costanti: cosa ci
dobbiamo aspettare dal
respiro della Terra?
“I terremoti, così come certi
altri fenomeni che noi chia-
miamo dissesti tipo frane o
alluvioni appartengono
all’evoluzione naturale del
pianeta terra. Ci sono sempre
stati e sempre ci saranno. In
quest’ambito dobbiamo
distinguere fra pericolosità
(sismica, idrogeologica o geo-
morfologica) ed il rischio. La
prima appartiene come detto
all’evoluzione naturale del
pianeta la seconda alla loca-
lizzazione dei centri urbani o
delle infrastrutture ovvero
alla concentrazione della

popolazione in una certa por-
zione di territorio”.

La situazione in Campania
nell’area dei Campi Flegrei
e le costruzioni intorno al
Vesuvio, quali previsioni
prossime future si possono
effettuare per quei resi-
denti?
"Il grande sistema vulcanico
del Vesuvio è un sistema attivo
la cui presenza è ben visibile
proprio nei Campi Flegrei. Gli
scienziati del settore parlano di
certa possibilità che possa
esserci in futuro attività paros-
sistica nell’area. È pur vero
però che quello è un sistema
molto controllato e monitorato
e contrariamente ai terremoti
in senso stretto, l’attività vulca-
nica ha una evoluzione assai
più prevedibile che non gli stes-
si terremoti. Il problema è l’in-
tensa urbanizzazione di que-
st’area".

A Roma spesso si aprono
delle voragini o all’improv-
viso si formano dei piccoli
crateri di sfogo con fumi e
fuoriuscita di gas o gas leta-
li che uccidono animali da
pascolo come nell’area di

Vittorio D'Oriano: 
“Le emergenze climatiche
richiedono un'educazione
specifica della collettività”

Cambiamenti climatici / A tu per tu con l’esperto

*Vittorio D'Oriano vice presi-
dente del Consiglio nazionale
dei geologi



Martignano-Anguillara.
Quali potrebbero essere le
cause idrogeologiche che
provocano tali fenomeni e
come si potrebbero preve-
nire?
“Talora le voragine sono deter-
minate da antiche cave per
l’estrazione di materiale lapi-
deo necessario alle costruzioni
altre volte invece sono fenome-
ni naturali collegati più pro-
priamente alla geologia del

luogo e all’azione dell’acqua.
In questo caso la prevenzione si
esercita prima di tutto con una
esatta conoscenza del territorio
dal punto di vista geologico ed
idrogeologico in modo che pos-
sano essere discriminate le
aree a rischio voragine da altre
immuni da tale rischio. In que-
sto senso la pianificazione
urbanistica non può, né deve
fare a meno di questa conoscen-
za al fine di evitare l’uso impro-

prio del territorio nell’ambito
delle aree più a rischio".

Alcune tragedie geologiche
degli ultimi anni si sarebbe-
ro potute evitare? 
“I dissesti, nell’accezione più
ampia di questo termine, rien-
trano appieno nella naturale
evoluzione della crosta terre-
stre. Una buona conoscenza
geologica, idrogeologica e geo-
morfologica del territorio è il
passo fondamentale per la
prevenzione ma anche per
mettere la popolazione in
grado di affrontare al meglio
qualsiasi emergenza si pro-
spetti”.

Perché non si fa conto sulla
conoscenza approfondita e
prioritaria del territorio
ancora prima di costruire
opere architettoniche?
“Purtroppo è duro a morire il
concetto che l’uomo con le sue
opere anche di alta e sofisticata
ingegneria possa controllare se
non addirittura condizionare la
natura. È perciò un problema
culturale prima ancora che
scientifico. L’uomo si sente
onnipotente e continua a rite-
nersi tale anche dopo sciagure
immani che hanno prodotto
morti e distruzioni. Io la chia-
mo arroganza del sapere”.

GIUSEPPE LORIN

*Vittorio D'Oriano, nato a La
Maddalena (SS) è residente a
Firenze fin dalla laurea in Scienze
Geologiche, iscritto all'Ordine dei
Geologi della Toscana, è attual-
mente Vice Presidente del
Consiglio Nazionale dei Geologi. E’
Consigliere del Consiglio
Superiore dei Lavori Pubblici ed è
docente, presso il Centro di
Geotecnologie di San Giovanni Val

ambiente La prevenzione si basa sulla conoscenza del territorio
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Secondo Greenpeace, se non si cambia la rotta il rischio delle
conseguenze dirette dei cambiamenti climatici potrebbe
portare a disastri irreversibili, con la perdita di molte vite
umane. Le aree minacciate sono moltissime: dalle Maldive al
Bangladesh, dalle isole Kiribati nel Pacifico fino alle grandi
città come Venezia e New York, il rischio principale è che ven-
gano sommerse dalle acque dell’oceano, in seguito all’innal-
zamento del livello conseguente all’aumento delle tempera-
ture che stanno provocando lo scioglimento dei ghiacciai.
Greenpeace sottolinea che stati come Cina e Usa hanno dato
alcuni primi segnali con piani di investimenti in rinnovabili e
di riduzione delle emissioni di Co2 ma che per evitare la
catastrofe causata dai cambiamenti climatici il pecorso è
ancora lungo.





In questi ultimi anni è emerso un nuovo concet-
to di lusso, inteso non più in senso prettamente

‘materiale’ ma come il risultato della fusione di
più componenti, molte delle quali hanno un carat-
tere ‘spirituale’, come il tempo e la creatività. In
effetti, rispetto al passato il lusso oggi unisce il
tocco umano, l'abilità artigianale, con la tecnolo-

cultura Cos’è che rende un oggetto o un prodotto ‘lussuoso’
>>>>>>>>>>>>>>>>>>>>>>>>>>>>>>>>>>>>>>>>>>>>>>>>>>>>>>>>>>>>>>
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Più di 100 oggetti per descrivere cosa definisce oggi il valore di un’og-
getto: sapienza artigianale, passione smodata ed estro creativo, ma
soprattutto esclusività e libertà di interpretazione. ‘What is Luxury?’
è l’ultima mostra del ciclo organizzato alla Porter Gallery del Victoria
& Albert Museum di Londra, in collaborazione con il Craft Council,
in programma dal 25 aprile al 27 settembre 2015 

Il lusso Il lusso
è un’idea

gia più avanzata. A questo riguardo, il 22 aprile
scorso si è tenuta a Firenze la prima Condé Nast
International Luxury Conference, in occasione
della quale si è discusso del rapporto ‘Hard
Luxury-tecnologia’ e della loro possibile ‘alleanza’
nella costruzione di un futuro in cui la moda possa
fondere insieme creatività e innovazione.

Lampadario 
di Studio Drift (dalla
mostra ‘What is luxury’
al Victoria & Albert
Museum di Londra)
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Contemporaneamente, dal
25 aprile scorso al Victoria
& Albert Museum di
Londra è presente la mostra ‘What is luxury’ (visi-
bile fino al 27 settembre), che si interroga sull’evo-
luzione dell’idea di lusso nella contemporaneità. E
che riunisce artisti e progettisti di diverso tipo al
fine di determinare e ricostruire i cambiamenti
sociali e culturali che si sono verificati nel settore. 

Quando il lusso 
si sposa con l’innovazione
Nell’immaginario collettivo gli elementi che defi-
niscono un oggetto di lusso sono essenzialmente
sei: il costo elevato, il marchio (o griffe), l’esclusi-
vità, il tailor made (artigianalità), l’eccellenza
qualitativa e l’esperienza. Col tempo, tuttavia, a
questi indicatori di base se ne sono aggiunti altri,
come il carattere innovativo e tecnologico dell’og-
getto da acquistare. Nella società smart e alta-
mente tecnologica di oggi, infatti, un prodotto, per
essere considerato ‘lussuoso’, deve possedere spes-

so una componente hi-tech. È questo il caso
dell’Apple Watch (Fig. 1), il primo smartwatch di
Apple che permette la connessione con iPhone e
altri device elettronici. Quest’ultimo dal 24 aprile
è in vendita in 9 Paesi del mondo (Italia esclusa)
e prevede 3 modelli: sport (cassa in alluminio),
Watch (acciaio) e Edition (Oro). Tra le sue tante
funzioni spiccano quella di ricevere chiamate,
usare l'assistente vocale Siri, prenotare un'auto
Uber, aprire la porta dell'albergo nella catena
americana W, fare i pagamenti con Apple Pay
(che, per la verità, in Italia non esiste). Il lusso
investe, poi, il campo dell’abbigliamento, partico-
larmente delle calzature, dove il marchio United
Nude ha recentemente superato il concetto tradi-
zionale di ‘scarpa’ o ‘accessorio’ coniugandolo con
arte, architettura e innovazione. Dalla fantasia di
cinque architetti di fama internazionale sono nate
così delle calzature scultoree in bilico tra moda e

Fig. 1 - Apple Watch.
Fig. 2 – Scarpa ‘architettonica’
presentata alla mostra 
‘Re-Inventing Shoes’.
Fig. 3 - Il Vello D'oro (dalla
mostra ‘What is luxury’ al Victoria
& Albert Museum di Londra).
Fig. 4 - Sella Talaris di Hermès
(dalla mostra ‘What is luxury’ al
Victoria & Albert Museum di
Londra).
Fig. 5 - Sedia da regista 
(progetto ‘Repair is Beautiful’;
dalla mostra ‘What is luxury’ al
Victoria & Albert Museum di
Londra).
Fig. 6 - Bubble Bath (dalla
mostra ‘What is luxury’ al Victoria
& Albert Museum di Londra).
Fig. 7 - Capelli Highway (dalla
mostra ‘What is luxury’ al Victoria
& Albert Museum di Londra).
Fig. 8 - Time for yourself (dalla
mostra ‘What is luxury’ al Victoria
& Albert Museum di Londra).
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architettura e simbolo del connubio ‘lusso-creati-
vità-tecnologia’, presentate di recente a Milano
alla mostra ‘Re-Inventing Shoes’ (Fig. 2) in occa-
sione del Fuorisalone 2015. 

What is luxury ?  
Proprio in questi giorni, al Victoria & Albert
Museum di Londra ci si sta interrogando sul reale
significato del lusso, sul problema ‘etico’ che lo
riguarda e le sue possibili declinazioni future. Dal
25 aprile fino al 27 settembre 2015, infatti, una
mostra dal titolo ‘What is luxury’ attraverso una
carrellata di cento oggetti unici e straordinari pro-
verà a individuare alcune caratteristiche oggetti-
ve del lusso nei secoli. Tra gli oggetti contempora-
nei scelti figura il copricapo denominato Il Vello
D'oro dell’italiano Giovanni Corvaja (Fig. 3), rea-
lizzato impiegando 160 chilometri di filo aureo e
2.500 ore di lavoro. In esposizione è visibile altre-
sì la sella Talaris di Hermès (Fig. 4) che presenta
la parte esterna in pelle cucita a mano e una
struttura interna in titanio e fibra di carbonio,
studiata per una distribuzione ottimale del peso
del cavallerizzo. Il lampadario di Studio Drift
(foto in apertura di articolo), invece, racchiude in
bolle di vetro dei fragilissimi, evanescenti soffioni,
congelati nel tempo. Capolavoro tecnologico, il
meccanismo dell'orologio Vacheron Constantin è
stato creato a mano da uno specialista della preci-
sione che investe molto tempo su ogni pezzo
garantendone così l’unicità. Al Victoria & Albert
Museum è presente anche la sedia da regista di
Paulo Goldstein, la quale fa parte del progetto

‘Repair is Beautiful’ (Fig. 5). Trovata in un casso-
netto vicino casa in condizioni molto precarie,
essa è stata poi ‘riparata’ con l’adozione di alcune
tecniche ingegneristiche in grado di restituirle la
piena funzionalità. E, ancora, in mostra ci sono
anche le bolle di sapone di Nora Fok (Bubble
Bath; Fig. 6), preziosi girocolli, collane e bracciali
composti di nylon e marmi. Una parte dell’esposi-
zione è dedicata, inoltre, al lusso ‘del futuro’, per
il quale è stato immaginato che materiali e ogget-
ti oggi considerati ordinari diventeranno rari e
entreranno a far parte di tale sfera. Così, i capelli
umani saranno tessuti e ingabbiati nella resina
per creare mobili e accessori esclusivi, come nel
caso di Capelli Highway di Studio Suina (Fig. 7).
E un sassolino sarà ricoperto di oro diventando un
manufatto prezioso anche se inutile. Come inuti-
le, almeno all’apparenza, potrebbe essere l'ogget-
to più strano di tutta l’esposizione: ‘Time for your-
self ’ di Marcin Rusak, realizzato in collaborazione
con Iona Inglesby, un astuccio che a prima vista
sembra essere un elegante kit dell'esploratore ma
che in realtà ha lo scopo opposto. Lo strambo
aggeggio serve, infatti, per perdersi. Un orologio
senza quadrante, una bussola che indica direzioni
casuali, condurranno l’essere umano a vagare per
il mondo senza meta e senza fretta. Perché in
fondo, se ci pensiamo bene, nella società frenetica
di oggi, dove i luoghi e i momenti da dedicare a noi
stessi sono sempre più rari, il vero lusso, quello
più importante e inafferrabile, è proprio il tempo.

SERENA DI GIOVANNI
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cultura La cura dei dettagli è fondamentale nell’oggetto di lusso
>>>>>>>>>>>>>>>>>>>>>>>>>>>>>>>>>>>>>>>>>>>>>>>>>>>>>>>>>>>>>>

da sapere I beni ‘non necessari’ nella Storia

Diversamente da quanto si possa credere il lusso, inteso come spesa effettuata per soddisfare un bisogno particolare e ‘non necessario’, non è un

fenomeno tipico dell'età contemporanea. Nell’antica Grecia, anzi, la sua condanna ricorre con frequenza, poiché associato all'Oriente e al governo

dispotico, responsabile dello squilibrio nelle ricchezze dei sudditi e della corruzione dei costumi. Condannato da Platone e Aristotele, il lusso è avver-

sato anche dai cinici e gli stoici greci che lo ritengono contrario all'ideale di una vita semplice e naturale. Questa visione negativa viene ereditata

anche dal popolo romano, dove i ripetuti provvedimenti contro le spese eccessive delle matrone nei vestiti, nei gioielli e nella tavola ne rivelano,

comunque, l’esistenza, specialmente a partire dalle ultime guerre puniche.  Nerone, Antonino e Marco Aurelio tentarono anche loro, senza succes-

so, di prendere provvedimenti contro le spese smodate dei loro contemporanei nei mobili, negli spettacoli e nei giochi gladiatori. Una condanna

ereditata anche dal mondo giudeo-cristiano e che persiste fino all’epoca medievale, quando, soprattutto nell'età comunale, si trovano diversi edit-

ti contro questo fenomeno. Ma è soltanto in età moderna che emerge una profonda trasformazione dei consumi di lusso, soprattutto a seguito delle

teorie di Sombart, Marx e Weber. Se nella corte principesca di epoca moderna esso trova diffusione come strumento di potere, sono poi di fatto i

nuovi ricchi borghesi a sostenere una concezione epicurea della vita, orientata verso l'esaltazione del benessere e del godimento privato. Inoltre,

con l’andare degli anni, il lusso si impone sempre più come fenomeno cittadino. Nella città, soprattutto nelle capitali, le occasioni sociali favorisco-

no la nascita di luoghi e istituzioni alimentati dalle spese di lusso: perlopiù teatri, sale da concerto e da ballo, ristoranti, alberghi e negozi eleganti. 





La vita del santo a fumetti è del 2009 ma il trat-
to deciso, chiaro e scuro, di Gianluca Serratore

e i personaggi che si stagliano nella storia degli
eventi che hanno segnato la gloria di Francesco
restano indelebili nella memoria degli oltre 2 milio-
ni di lettori del mensile SF San Francesco.
Lui, nato a Roma dove vive e lavora, dal 1995 al
1998 ha frequentato la Scuola Romana dei
Fumetti. È stato allievo di grandi fumettisti italia-

ni come Sicomoro, Massimo Rotundo, Giancarlo
Caracuzzo, Maurizio Di Vincenzo, Corrado
Mastantuono, Paolo Morales, Greg e Lillo.
Nel 2008 ha partecipato al corso di illustrazione del
maestro Svjetlan Junakovic. Poi, nel 2009, arriva il
contratto con la rivista San Francesco Patrono
d’Italia, per la quale sceneggia e disegna la vita a
fumetti del “Giullare di Dio”. Da lì, la sua carriera
prende il via: idea “Zeto”, pagliaccio di strada antie-

lavoro Per il giovane professionista romano narrare storie con il fumetto è una form
>>>>>>>>>>>>>>>>>>>>>>>>>>>>>>>>>>>>>>>>>>>>>>>>>>>>>>>>>>>>>>>>>>>>>>>>>>>>>>>>>>>>>>
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Raccontare
Francesco

Gianluca Serratore ha disegnato la vita del poverello di Assisi, con una novel
graphic a puntate che ha riscosso molto successo consentendogli di affermare
il proprio segno nel mondo del fumetto italiano



ma d’arte che riesce a emozionare al pari della letteratura e della poesia
>>>>>>>>>>>>>>>>>>>>>>>>>>>>>>>>>>>>>>>>>>>>>>>>>>>>>>>>>>>>>>>>>>>>>>>>>>>>>>>>>>>>>>>>>>>>>>>>>>>>>>>>>>>>>>

roe, pubblicato dalla Printamente Edizioni e dal
2010 al 2012 collabora con la casa editrice Rupe
Mutevole per la quale ha sceneggiato, disegnato e
pubblicato tre fumetti: “Katier”, tratto dal racconto
di fantascienza della scrittrice Rosa Mauro, “La
luce negli occhi” e “Il castagno di Nerja” della scrit-
trice Haria, sciamana e donna di conoscenza. Fra i
nuovi progetti avviati recentemente da Gianluca
segnialiamo la Scompagnia teatrale ‘Seconda stella
a destra’: una ‘nave-spettacolo’ che promette di stu-
pirci a giugno 2016.

Gianluca Serratore, quanto ha influito nella
tua formazione l’arte dell’acquerello?
"L’acquerello è il ponte perfetto tra l’esigenza di cat-
turare l’attenzione del lettore e il desiderio di rac-
contargli una storia. È un’arte molto diretta come lo
è il fumetto. È rapida, permette un’inchiostrazione
più veloce e, nello stesso tempo accurata, e regala
l’impressione di molti dettagli, cosa per la quale
vado pazzo. Aver provato l’acquerello, mi ha dato la
possibilità di dimostrare che il fumetto è una forma
di arte con la quale è possibile raccontare storie
vere come può fare la letteratura o la poesia, ed
emozionare come riesce a fare un dipinto".

Nel fumetto “Il giullare di Dio” tra le figure di

Francesco, donna Pica e Pietro Bernardone
dei Moriconi di Lucca quale, secondo il tuo
tratto, ritieni sia stata più ostica per la storia
raccontata a fumetti?
"Donna Pica e Pietro Bernardone sono due figure
con cui ho raccontato una parte del mio carattere,
ma con Francesco ho analizzato un intero percorso
della mia storia personale e per questo, per lavorar-
ci su e scrivere una parte dei testi, ho dovuto fare
un lavoro su me stesso".
Ti riconosci nella ribellione giovanile? 
"Sì. Credo che una parte della ribellione giovanile
sia insita nella natura stessa dell'uomo; è una forza

che ci 'strappa' dalla famiglia di origine e ci costrin-
ge alla nostra individualità che non immaginavamo
prima dell’adolescenza. Poi c’è il rifiuto per quella
parte della società che ci si presenta come un con-
trosenso, avvalorato, a volte, dall’arrendevolezza,
spesso apparente, dei nostri genitori che sembrano
aver smesso di lottare. Si capisce in seguito che,
quello che sembra una resa, è in molti casi un equi-
librio che alla mia età, a volte, penso di aver rag-
giunto. La vita vagabonda alla ricerca di ideali,
oltre a richiamare storie di avventura, si presta
soprattutto in giovane età quando le energie sono
molte e gli strumenti per comprendere il mondo
sono imperfetti. È con l’esperienza che si comincia a
vedere la vita in tre dimensioni, si scoprono le
ombre e le luci che danno significati nuovi ai vecchi
ideali e valori".

Il mondo sta vivendo un delicato passaggio
che il Santo Padre, Francesco, ha definito una
terza guerra mondiale spezzettata; chiedo
una tua riflessione di chi come te potrebbe
raccontare con i segni questa tragedia.
"Sarebbe troppo complicato e meno interessante
disegnare chi, in una guerra, ha torto o ragione.
Anche perché, spesso, i contendenti sono dei vasi
comunicanti dove le responsabilità si spostano da

una parte all’altra. Io immagino la guerra come due
adulti che si fermano per strada per un litigio e
cominciano a inveire uno contro l’altro, offendendo-
si, picchiandosi, colpendo le proprie auto rimaste
ferme in mezzo al traffico, che per colpa loro si è
creato. All’interno delle vetture incustodite ci sono i
loro figli piccoli, che assistono a questa pazzia,
impotenti, vittime per primi del terrore che, proprio
i loro genitori, stanno creando. Mi piace raccontare
le emozioni. Ecco, io racconterei lo sguardo dei due
bambini, lì ci sono molte storie che spingono per
essere ascoltate".

GIUSEPPE LORIN
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A sinistra: l’illustrazione che presenta il progetto della Scompagnia teatrale ‘Seconda stella a destra’. A destra: l’autori-
tratto di Gianluca Serratore, attualmente immagine del suo profilo facebook.



Da un paio di anni, si sente
parlare delle prodezze di

un atipico e giovane archeologo,
il drone. L’archeologo 2.0 non
possiede certo il fascino e né la
fedora, la frusta e il revolver
dell’Harrison Ford dei migliori
anni, ma è un leggero velivolo
in grado di attuare operazioni
di sorveglianza e ricognizione

in zone generalmente conside-
rate off limits.
L'archeologia aerea ha fatto
grandi passi avanti nell'ambito
della ricerca di nuovi materiali
e nuove tecnologie e nello svi-
luppo di lavori di fotogramme-
tria finalizzata all’arricchimen-
to del materiale aerofotografi-
co. In questi anni si è operato

un intervento invasivo sul ter-
ritorio da parte di vari enti sia
pubblici che privati, il tutto a
discapito di una programma-
zione strutturata e di un’inda-
gine approfondita del sottosuo-
lo. Ogni volta che lo Stato deci-
de di aprire un cantiere, gli
operai finiscono per imbattersi
in qualche reperto o manufatto

tecnologia L’introduzione della tecnologia consente di rilevare in an
>>>>>>>>>>>>>>>>>>>>>>>>>>>>>>>>>>>>>>>>>>>>>>>>>>>>>>>>>>>>>>>>>>
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L’innovazione tecnologica travalica i limiti dell’archeologia tradi-
zionale per ottenere una visione del dato più completa, anche
riguardo alla provenienza da differenti ambienti: così sono state
riportate alla luce due 'nuove' case etrusche nel parco di Veio, alla
periferia nord di Roma

L’archeologo 2.0
è un drone



archeologico, la problematica è
sempre la stessa ed è ingenuo
pensare il contrario visto le 240
aree archeologiche presenti sul
territorio nazionale (dati Istat,
anno 2013). La domanda sorge
dunque spontanea, è possibile
reperire le informazioni neces-
sarie per una documentazione
preventiva? In Italia la questio-
ne risulta annosa e rischia di
perdersi tra questioni burocra-
tiche e le solite polemiche sulla
dispersione delle risorse econo-
miche.  
Resta comunque il limite degli
scarsi e inadeguati strumenti a
disposizione degli archeologi.
Limite che grazie all’introdu-
zione dei droni è stato superato
consentendo di rilevare in anti-
cipo le aree a ‘rischio archeolo-
gico’. L’arrivo di tale strumento
nel settore archeologico è rela-
tivamente recente e il primo
monitoraggio si lega all’anti-
chissima necropoli di Fifa
(Giordania) a opera di droni
utilizzati in sostituzione del
personale in aree di competen-
za militare come il Medio
Oriente.
Nel 2012 lo studente-scavatore
americano Ryan Baker in
opera nella città etrusca di
Poggio Civitate in Toscana,
capisce il limite dei mezzi a
disposizione e decide di trovare
nel drone la soluzione alterna-
tiva inventandone uno pieghe-
vole e portatile prodotto da una
stampante 3D.  La grande
opportunità di tali nuove tecno-
logie diagnostiche stanno
determinando il modo di conce-
pire l’archeologia, non più rele-
gata soltanto in una veste con-
servativa e operativa nelle
emergenze ma una disciplina
in grado di operare una proget-
tazione basilare per avviare il

processo conoscitivo. 
Tale metodo innovativo sta pro-
ducendo già i primi significativi
risultati, infatti, l’uso di due
droni ha portato alla scoperta
di nuove case etrusche all’inter-
no del parco di Veio. La ricerca
è stata effettuata da alcuni stu-
diosi dell’Università del
Salento e le apparecchiature
sono state fornite da una star-
tup italiana, la FlyTop. Tale
azienda è sempre molto attiva
nelle collaborazioni con istitu-
zioni, professionisti e realtà
accademiche. Con una di que-
st’ultime sarà possibile avvia-
re, durante l’estate, un labora-
torio di Topografia antica e
Fotogrammetria (LabTAF)
dell’Università del Salento.
L’area in esame è di 42 ettari
per un’altezza di circa 70 metri:
i due droni sono riusciti a indi-
viduare con esattezza le nuove
strutture abitative etrusche
sotterrate. I vantaggi di tale
utilizzo nel settore archeologico
e dei beni culturali sono facil-
mente individuabili nel basso
costo di acquisizione, nella
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ticipo le aree a rischio
>>>>>>>>>>>>>>>>>>>>>>>>>>>>>>>>>>>>>>>>>>>>>>>>>>>>>>>>>>>>>>>>>>>>>>>>>>>>>>>>>>>>>>>>>>>>>>>>>>>>>>>>>>>>>>

rapidità di esecuzione, nella
risoluzione maggiore delle foto
rispetto a quelle ottenute tradi-
zionalmente dall’aereo, e
soprattutto la possibilità di
accedere ad aree difficilmente
raggiungibili dall’uomo. I droni
ci permettono di avere non solo
foto di alta qualità ma anche
riprese video, quest’ultime sono
preziosi mezzi pubblicitari e
divulgativi per la valorizzazio-
ne delle aree archeologiche
poco note o remote. Tale tecno-
logia è anche in grado di pro-
durre in pochi giorni modelli
tridimensionali dei siti archeo-
logici, un risparmio notevole di
tempo e denaro per archeologi e
ingegneri. A tali note positive si
affiancano soltanto piccoli
svantaggi: le batterie troppo
grandi finiscono per esaurirsi
con molta facilità e i droni
vanno incontro spesso a proble-
mi con l’altitudine. La privacy e
alcune problematiche legate
alla sicurezza sono state ogget-
to di normative di limitazione
da parte dell’Enac (Ente
Nazionale per l’Aviazione

Ryan Baker



essere tra i primi paesi a dare
una veste di ufficialità all’im-
piego dei droni, aprendo una
finestra di dialogo tra costrut-
tori e legislatori sul concetto di
design e privacy. 
Una concreta rivoluzione tecno-
logica per il settore archeologi-
co. In una società sempre più
2.0 le tecnologie sono diventate
un ausilio indispensabile anche
nello studio delle antiche civil-
tà. Il panorama mediatico e cul-
turale si sta trasformando e di
conseguenza anche la profes-
sione dell’archeologo si impe-
gna ad attualizzare i propri
strumenti. Così trowel (cazzuo-
la) e piccone si trasformano in
trowel e mouse: un binomio sin-
golare sempre più diffuso nella
realtà operativa e progettuale
della figura dell’archeologo, che
ora è in grado di rendere il
campo d’indagine più puntuale
e preciso anche in contesti
archeologici particolarmente
complessi. In tal caso la tecno-
logia risponde bene al criterio
di ottimizzazione delle risorse
disponibili, il professionista
potrà così alleggerirsi progres-
sivamente della lunga e labo-
riosa fase progettuale in favore
di un impegno maggiore nella
tutela e protezione delle aree a
rischio archeologico. 

SILVIA MATTINA

tecnologia I droni ci permettono di avere foto di alta qualità
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Un drone costruito 
con materiale da riciclo’

Si chiama Giacomo Furia e a solo 17 anni è stato premiato come più giovane
costruttore italiano di droni (al Roma Drone Expo&Show nel maggio 2014). Il
suo piccolo drone quadricottero è stato costruito con materiale di recupero: le
“zampe” del velivolo sono state tratte dal legno di alcune finestre, la struttura
metallica è stata realizzata con l’alluminio di una vecchia antenna tv e il vano
per l’elettronica e i sensori è un semplicissimo contenitore cilindrico per cd.
Studente dell’Istituto tecnico “ITIS Alessandro Volta” di Frosinone, Giacomo ha
coltivato la sua passione per i droni su internet. Guardando alcuni video su
Youtube e leggendo articoli sui blog dedicati ai modelli autocostruiti ha deciso
di avviare il suo progetto. piccolo drone autocostruito vola molto bene, ma
Giacomo, che in futuro vorrebbe frequentare la facoltà di ingegneria, sta già
lavorando a una versione tecnologicamente più avanzata.

Civile) che ha stilato alcune
linee guida per tutelare l’uso
dei droni nel Regolamento sui

Mezzi Aerei e Pilotaggio
Remoto. Si è di fronte a uno dei
pochi casi in cui l’Italia risulta



Emergency è nata 20 anni fa per offrire cure gratuite e di elevata qualità alle vittime della guerra e della povertà.
Da allora abbiamo assistito oltre 6 milioni di persone grazie al contributo di decine di migliaia di sostenitori che hanno 
deciso di fare la propria parte per garantire un diritto fondamentale - il diritto alla cura - in alcuni dei Paesi più disastrati 
al mondo.
Aiutaci con l’attivazione di una donazione periodica (RID): tu scegli che cifra destinare a Emergency e con 
quale frequenza e noi potremo pianificare al meglio il nostro lavoro e mantenere la nostra indipendenza.

Consulta www.emergency.it per scoprire come si fa.
Fai la tua parte. Stai con Emergency.

EMERGENCY
www . e m e r g e n c y . i t

for Emergency



Prodotto da Lorenzo Corti (chitarrista per Nada,
Cristina Donà, DeltaV, Le luci della centrale elet-
trica, Cesare Basile, Dimartino) Saturno contiene
nove tracce tra le quali troviamo la cover di Com’è
difficile di Tenco. È un disco intimo, delicato, perso-
nale e raffinato. Lo stile si può sintetizzare secondo
la formula di un cantautorato moderno che fonde
influssi del songwriting d’annata a influenze più
contemporanee di ampio respiro. L’impianto è quel-
lo di un disco acustico a cui si sovrappongono armo-
niosamente spunti rock e psichedelici nonchè inser-
ti elettrici ed elettronici. Ne risulta un lavoro vario
e dalla timbriche mai scontate in cui prevale l’ele-

musica Un disco da solista  e un nome che rappresenta un altro sé (Simone mi o
>>>>>>>>>>>>>>>>>>>>>>>>>>>>>>>>>>>>>>>>>>>>>>>>>>>>>>>>>>>>>>>>>>>>>>>>>>>>>>>>>>
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Stopponi è un artista con alle spalle  una lunga
gavetta, vissuta attraverso la militanza in pro-

getti quali Pedro Ximenex, Petramante e Il Pianto
di Rachel cattiva con i quali ha pubblicato nove
dischi. Ha suonato ovunque in Italia e fuori dai con-
fini nazionali e continentali.
Tante le esperienze accumulate prima di giungere
a questo importante step tra le quali si annovera la
partecipazione come chitarrista al progetto
Symphònia, in cui assieme ad altri musicisti ha
eseguito le musiche composte da Arturo
Annecchino per il film di Sergio Castellito ‘Nessuno
si salva da solo’.

Un alter ego
per raccontarsi

Simone Stopponi, chitarrista, cantante, autore e rumorista umbro, lo
scorso aprile ha pubblicato per La Fame Dischi il suo primo lavoro da
solista: ‘Simone mi odia. Saturno’



mento vocale. Il linguaggio poetico è legato ad un
immaginario molto personale, autobiografico e
autoreferenziale. Tanti sono i rimandi all’infanzia
infanzia e all’adolescenza dell’autore, così come
grande risalto viene dato al quotidiano della pro-
pria vita che diviene nei temi trattati ( amore, lavo-
ro, speranze) un piccolo affresco della generazione
dei trentenni in Italia, passando così dal personale
all’universale. Il tono non è però quello della critica
alla politica e società contemporanea, quanto piut-
tosto quello di una romantica malinconia velata a
tratti da autoironia. Le immagini sono costruite tra
l’onirico e l’osservazione diretta del mondo attorno
che conducono l’ascoltare a un’immediata immede-
simazione.

Simone Stopponi, come è nato Saturno e
come hai vissuto la collaborazione con
Lorenzo Corti?
“Lorenzo è un caro amico, 10 anni fa produsse il
disco di esordio della mia band di allora, i Pedro
Ximenex. Siamo entrambi appassionati di anni ’70,
ma mentre io prediligo I cantautori, lui viene dai
Television per capirci, e mi serviva proprio un pare-
re così distante dal mio. Potevamo fare un disco col
suono chessò, di Dalla del 1980 (e forse avrebbe
pagato di più), ma abbiamo preferito creare qualco-
sa il più possibile originale: tra le tracce ci sono
molti suoni indefiniti che sembrano tastiere o effet-
ti, invece è la chitarra di Lorenzo, da cui escono
spesso dei suoni mai sentiti”.

Il disco è stato pubblicato anche grazie ai
fondi acquisiti tramite una campagna di
crowfunding su Musicraiser. Come è andata e
come valuti questo strumento?
“La campagna di crowdfunding, seppur proficua, ha
coperto diciamo un quinto delle spese del disco. Mi
sembra uno strumento molto efficace e fidelizzante
per chi ha davvero intenzione di ascoltarti e sono
contento di averlo usato”.

Quali sono le differenze tra un disco solista e
uno realizzato con la tua band?
“Ho scritto Saturno in perfetta solitudine, anche se
poi è diventato a tutti gli effetti il progetto di una
band. Simone mi odia è un gruppo; mi viene in
mente Benvegnù, che si fa chiamare spesso “i Paolo
Benvegnù”.

Nei tuoi testi ci sono tanti rimandi al passato

della tua infanzia e dell’adolescenza vissuta
negli anni ’90, rintracciabili anche dal punto
di vista di alcune scelte musicali che fanno
parte del tuo background. Il protagonista
delle tue canzoni sembra oscillare tra passato
e presente. Si stava meglio prima?
“Ti giuro che vorrei fuggire questa immagine di
artista attaccato al passato. Nei testi c’è anche
molto presente, scrivo molto per immagini quotidia-
ne e oniriche, ma è vero quelle più forti sono legate
all’infanzia o adolescenza. Gli anni ’90, il suono di
quei dischi, i concerti carbonari, le fanzine, hanno
lasciato in me un segno evidente”.

Come è nato il brano ‘Uno famoso’? È un invi-
to a non prendersi troppo sul serio?
“Tempo fa abbiamo fatto ‘da spalla’ a un cantauto-
re abbastanza famoso. Non ho potuto fare a meno di
notare la disparità di trattamento tra me e lui, aiu-
tato anche dal suo tour-manager ‘un po’ cannibale’
come canto nel pezzo. Evidentemente a quel livello
ci vuole un po’ più di sana cattiveria. È una piccola
vendetta scherzosa che mi sono preso, tutto qui”.

‘Com’è difficile’ di Tenco. Perché questa
scelta?
“È un brano che sento molto mio, del Tenco che pre-
ferisco, non quello impegnato socialmente, ma quel-

dia), o meglio una band
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lo che canta
d’amore con paro-
le semplici che
fanno arrossire,
parla di insoddi-
sfazione e voglia

di cambiare vita. In fase di missaggio abbiamo
usato la take della voce guida, quella live con batte-
ria, basso e chitarre, tanto era venuta vera e imper-
fetta”.

Il disco è uscito da qualche mese. Come sta
andando?
“Posso dirti che ha avuto una buona esposizione,
sono uscite molte belle recensioni e alcune bellissi-
me. A ciò non ha ancora corrisposto un salto di qua-
lità e categoria soprattutto nei concerti e nei cachet,
quindi commercialmente non sono contento. C’è da
dire che la percentuale di persone che mi scrive di
cuore, dopo averci sentito dal vivo o acquistato il
disco, è molto alta, quindi umanamente mi posso
considerare contento”.

Come inquadreresti ‘Saturno’ all’interno del
tuo percorso artistico dopo tanti dischi, tour
e collaborazioni?
“Come il disco mio mio, che avevo in mente da tanto
tempo, e complice la gravidanza di Francesca (la
mia compagna e cantante dei Petramante), ho
avuto il tempo di fare”.

Ci racconti la situazione più assurda in cui
hai suonato?
“Oh mamma, ne avrei per ore, al momento mi viene
in mente una serata in un bar un po’ fichetto, in cui

in pratica scoprimmo di essere chiamati a fare da
stacchetto alle uscite delle ballerine della danza del
ventre”.

Con il ‘Magazzino delle idee’ avete dato spa-
zio negli anni a tantissimi artisti indipen-
denti. Qual è il bilancio di questa esperien-
za e quali sono le conquiste che sentite di
rivendicare? 
“Ti dico solo che il Magazzino è chiuso da un anno
per via di vicini troppo ‘sensibili’. È un grosso erro-
re sottovalutare questi spazi: ascoltare concerti,
suonare uno strumento ed esibirsi, assistere a un
reading o a una mostra, sono l’investimento cultu-
rale più importante che si possa seminare, soprat-
tutto in provincia. Stai certo che non mi darò per
vinto, torneremo più belli di prima”.

Ci parli della tua esperienza con Arturo
Annecchino e la Symphonia band in occasio-
ne della realizzazione della colonna sonora
per “Nessuno si salva da solo” di Castellitto?
“Dico sempre di essere un chitarrista pessimo, ma
con qualche bella idea. Arturo, compositore genia-
le e anticonformista, ha creduto in questo mani-
polo di musicisti (c’è anche il batterista dei
Simoni), e col tempo ci siamo presi belle soddisfa-
zioni: le musiche di Medea, proprio in questi gior-
ni al Colosseo, e la candidatura al David di
Donatello per l’OST di ‘Nessuno si salva da solo’,
ci ha arricchito molto suonare in questo ensemble
che si muove tra musica classica e rock rarefatto
alla Sigur Ros. Nel ristorante dove lavoro l’altra
sera sono venuti Castellitto e la Mazzantini, mi
sono presentato: “sono il chitarrista del vostro
ultimo film”, sono rimasti stupiti e mi hanno fatto
molti complimenti come musicista, anche se al
momento è evidente che per vivere mi tocca di
portargli la pizza”.

Quali sono i tuoi prossimi progetti?
“Sto scrivendo il secondo disco di Simone mi odia
e spero che nostra figlia ci lasci presto un po’ di
tempo libero per lavorare anche al prossimo dei
Petramante, vorrei riaprire il ‘Magazzino’, vorrei
vivere di musica, vorrei tanto andare al mare,
diventare un onironauta cosciente per riabbrac-
ciare mia nonna, insomma un frullato di quanto
detto sopra”.

MICHELE DI MURO

musica Un disco acustico a cui si sovrappongono spunti rock
>>>>>>>>>>>>>>>>>>>>>>>>>>>>>>>>>>>>>>>>>>>>>>>>>>>>>>>>>>>>>>>>>>>>>>
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