Stagione 2006/2007

Fondazione Teatro Due, Teatro De Gli Incamminati

GIULIO  CESARE

di William Shakespeare

traduzione Alessandro Serpieri
con  Franco Branciaroli 

Luca Giordana, Fulvio Pepe, Alessandro Albertin
e  Fabricio Amansi, Filippo Berti, Ilenia Caleo, Davide Lora, Stefano Moretti, Andrea Narsi, 

Ivan Olivieri, Eleonora Pippo, Roberta Sferzi

scene e costumi  Mauro Tinti

luci  Claudio Coloretti

regia  Tim Stark 

Teatro Due, dal 12 al 17 ottobre 2006 ore 21:00

Giulio Cesare è la prima grande tragedia di Shakespeare e, come Amleto, scritto subito dopo, propone un rebus morale. Nella solidità di questi due grandi uomini si aprono squarci di umana debolezza, cadute nella terra misteriosa dei dissidi generati in seno a potere e responsabilità. Cesare, come Amleto, incarna il concetto di ambivalenza. La domanda che permea tutto il testo è quindi: Cesare meritava o no di morire? Fortemente politico, ma diverso da altri testi shakespeariani, in cui buoni e cattivi sono immediatamente riconoscibili e contrapposti, Giulio Cesare è il luogo in cui regna ambiguità rispetto alla contrapposizione tra bene e male. Qui la politica, oltre che strategia di potere e di conduzione sociale, viene riconosciuta nella sua dimensione teatrale, di finzione retorica e di tattica.

L’allestimento, nella sua modernità, indaga quelle tematiche che così profondamente investono gli eventi del presente scuotendo le coscienze della collettività. Le domande che Giulio Cesare ci pone sono, non solo cosa fare e come comportarsi, ma anche che cos’è l’uomo, quali sono i suoi rapporti con se stesso, con gli altri, con la vita e la morte. Domande alle quali tutte le grandi tragedie di Shakespeare cercano di dare una risposta, indagando appassionatamente sulla condizione umana e faticosamente tentando di costruire, con lo strumento teatrale, un mondo in cui l’uomo moderno possa riconoscersi.

La Compagnie du Hanneton 

LA VEILLÉE DES  ABYSSES

Rubrique de nuit proposée par James Thiérrée

di James Thiérrée

con Raphaëlle Boitel, Niklas Ek, Thiago Martins, James Thiérrée, Uma Ysamat

suono Thomas Delot  - luci Jérôme Sabre

costumi  Victoria Thiérrée e Cidalia Da Costa
in collaborazione con Just in Time Art Management in coproduzione con La Coursive Scène Nationale de La Rochelle, Théâtre Vidy Lausanne con la collaborazione di L’Espace des Arts de Chalon/Saône, Les Halles de Sierre (Ch), l'Avant Seine Théâtre de Colombes et l'Opéra Comique  con il sostegno di DRAC Bourgogne - Conseil Régional de Bourgogne 
Teatro Due, 24  e 25 ottobre 2006 ore 21:00

Figlio di Jean Baptiste Thiérrée e Victoria Chaplin, James Thiérrée è acrobata, musicista, attore dal talento straordinario. A soli 4 anni è già in viaggio al seguito del circo dei suoi genitori: prima col Cirque Bonjour, poi Cirque Imaginaire e infine col celeberrimo Cirque Invisible. Lavora con registi prestigiosi come Peter Greenaway, Robert Wilson, Benno Besson, Carles Santos, Coline Serreau, Aniezka Holland, Raoul Ruiz, Philippe de Broca, Roland Joffe e nel 1998 decide di consacrarsi alla scena fondando la Compagnie du Hanneton.

La Veillée des Abysses, sua seconda creazione che ha riscosso grande successo a Londra e Parigi, è uno spettacolo magico e surreale nel quale corpi e oggetti si scontrano per creare un’esplosione di poesia visiva. Contorsionismo, acrobazie, trasformazioni misteriose e improbabili, musica, mimo, danza il tutto in una fusione che dà forma a una meravigliosa utopia fantastica.
La Veillée des Abysses comincia con l’evocazione della potenza di Eolo. Il vento soffia con grande forza: sono in sei a lottare contro questo uragano che li seppellisce sotto un mare bianco e finisce per trascinarli al cuore di una “terra di mezzo”, attraversata dalla ruvida musica di Tom Waits che si mescola, creando magiche suggestioni, a quella di un concerto per contrabbasso. Lì, nulla rimane al suo posto, soprattutto il centro di gravità. Allora, tutto si ingarbuglia, gli oggetti si nascondono, mostrano le loro leggi, si trasformano, mentre gli esseri umani si alzano in volo… 

Con rara capacità immaginativa, James Thiérrée celebra la gioiosa libertà che nasce dal matrimonio tra humour e poesia, mescolando le differenti tecniche circensi e teatrali. 

Teatro di Roma

MEMORIE DI ADRIANO

di  Marguerite Yourcenar

riduzione Jean Launay

con Giorgio Albertazzi

e Illya Kun nel ruolo di Antinoo

e con Gianfranco Barra, Mario Fedele, Maria Letizia Gorga (e altri tre attori in via di definizione)

melodie e canto Evelina Meghnagi

percussioni Armando Sciommeri

scene Roberto Francia

coreografia Mariano Brancaccio

luci Giovanni Santolamazza

regia  Maurizio Scaparro 

Teatro Regio, dal 7 al 9 novembre 2006 ore 21:00

Eterno, intramontabile, capace di parlare al cuore di ogni spettatore, ad ogni sua riedizione. 

È Memorie di Adriano, l’autobiografia immaginaria che Marguerite Yourcenar dedica all’uomo che fu imperatore di Roma dal 117 al 138 d.C., e che è diventata, con la regia di Maurizio Scaparro, uno spettacolo culto che da oltre 15 anni, è rappresentato con successo in Italia e all’estero.

Giorgio Albertazzi “di strepitosa semplicità e misteriosa verità” interpreta l’imperatore che ha governato in latino ma in greco ha pensato, in greco ha vissuto. Un Adriano immerso in riflessioni e malinconie, che viene attraversato da ricordi che si materializzano sul palcoscenico, momenti della vita di un grande uomo che sapeva che ogni felicità è un capolavoro da assaporare tra tensioni e travagli.

“Quando gli déi non c’erano più e Cristo non ancora, tra Cicerone e Marco Aurelio, c’è stato un momento unico in cui è esistito l’uomo, solo”. Adriano è più di un uomo, è l’immagine, o meglio il “ritratto” di ciò che noi siamo oggi, nelle sue parole ritroviamo le radici del pensiero occidentale e della nostra storia.

Teatro di Roma

LA SAGRA DEL SIGNORE DELLA NAVE

dal testo teatrale di Luigi Pirandello 

rielaborazione  Vincenzo Pirrotta
con  (in ordine alfabetico) Giovanni Calcagno, Filippo Luna, Vincenzo Pirrotta

e con (in ordine alfabetico) Amalia Contarini, Gabriella De Fina, Andrea Gambadoro, Nancy Lombardo, Rosario Minardi, Marcello Montalto, Salvatore Ragusa, Alessandro Romano, Antonio Silvia, Salvatore Trincali e con tre musicisti
scene e costumi Giuseppina Maurizi

musiche originali Ramberto Ciammarughi

luci Giovanni Santolamazza

regia Vincenzo Pirrotta

Premio Eti-Gli Olimpici del Teatro 2006 a Ramberto Ciammarughi per le musiche

Teatro Due, dal 15 al 19 novembre 2006 ore 21:00

Quando, nel 1925, Pirandello fonda la Compagnia del Teatro d’Arte a Roma, debutta con La sagra del Signore della nave, apologo sulla dignità della natura dell’uomo, animale nobile, comparata a quella del porco, animale vilissimo.

Vincenzo Pirrotta, attore-regista emergente del nuovo panorama teatrale italiano, mette in scena questo testo poco frequentato con il suo personalissimo e inconfondibile stile. Continuando la sua ricerca sui ritmi mediterranei - con la danza, la musica, il canto, la parola recitata che si compenetrano - Pirrotta ci offre uno spettacolo suggestivo e trascinante, di grande impatto visivo e sonoro. Tra danze orgiastiche, canti rituali, processioni liturgiche, apparizioni di personaggi improbabili, viene fuori, in tutta la sua drammaticità, la condizione umana raccontata da Pirandello, tanto più tragica quanto più comica e grottesca. “La sagra - disse un giorno Pirandello - è destinata a spettatori di buon stomaco, è una vivace, anzi violenta e coloritissima rappresentazione del peccato e della penitenza, cioè di quello che ha in sé di tragico la bestialità umana e che le bestie per loro fortuna non hanno”. 

Compagnia del Teatro Moderno, Europa Duemila, Teatro Stabile del Veneto

LA LOCANDIERA

di  Carlo Goldoni

elaborazione drammaturgica Giancarlo Cobelli

con  Mascia Musy 

e  Francesco Biscione, Paolo Musio, Massimo Cimaglia, Alessandra Celi, Federica De Cola,

Andrea Benedet, Antonio Fermi, Vincenzo Rollo, Pippo Sottile, Antonio Bugio

spazio scenico Alessandro Ciammarughi

luci Robert John Resteghini

regia Giancarlo Cobelli 

Teatro Due, dal 16 al 18 gennaio 2007 ore 21:00

Nel 2007 ricorre il trecentenario della nascita di Carlo Goldoni, forse il più importante autore italiano teatrale di tutti i tempi.  La locandiera è un vivace ritratto sociale, un affondo nel realismo, nell’umanità confusa da ambizioni e frustrazioni che agisce in una società già profondamente commerciale, in cui il ‘dio denaro’ comincia ad imporre le proprie regole, a dettare distanze e nuove classi sociali. 

Mirandolina, la locandiera del titolo, ne è la protagonista. Una donna, ma soprattutto una sorta di proto-imprenditrice, tanto da poter parlare di un sentore di femminismo ante litteram. 

La lettura di Giancarlo Cobelli, artista eclettico che ha attraversato gli ultimi cinquant’anni dello spettacolo italiano segnalandosi per il gusto graffiante e parodistico, diffida dei toni leggeri della commedia per indagare proprio i grandi cambiamenti sociali, in un passaggio di secolo segnato dalla Rivoluzione Francese e dai primi scontri di classe e di sesso. 

Fondazione del Teatro Stabile di Torino, Teatro di Dioniso

con il sostegno del Sistema Teatro Torino

DISCO PIGS

di Enda Walsh

uno spettacolo di Valter Malosti

coreografie Michela Lucenti

in scena Michela Lucenti e Valter Malosti 

e con Emanuele Braga, Yuri Ferrero, Emanuela Serra

scene Paolo Baroni

luci Francesco Dell’Elba

costumi Patrizia Tirino

maschere Stefano Perocco di Meduna

suono G.U.P. (Giuseppe Alcaro)

traduzione, adattamento, scelte musicali Valter Malosti

musiche: Allun, Aphex Twin, Craig Armstrong, Asian Dub Foundation, Mark Bingham, David Bowie, Bjork, Leigh Carline, Castellina-Pasi, Frank Churchill, Cory, John D’Andrea, Depeche Mode, Brian Eno, Philip Glass, Hanna-Barbera, Hell, Joe Henry, Jim Lerios Jamieson, Leftfield, György Ligeti, Matmos, Jesse Mccartney, Natalie Merchant, Jeff Mills, Me’shell Ndegéocello, Larry Morey, Nine Inch Nails, Nocturnal Emission, Prodigy, Trent Reznor, Santos, Ringo Starr, Michael Stipe, Karlheinz Stockhausen, The Roches, Carl Stalling, Tricky, Ned Washington, Hector Zazou

collaborazione alla creazione Balletto Civile

Teatro Due, 20 e 21 gennaio 2007 ore 21:00

Porcello e Porcella indossano delle maschere. Li immagino come due Arlecchini incattiviti, o due cartoon acidi. Danzano. Agiscono su un palchetto che ricorda quello della Commedia. Ci spaventeranno e ci faranno ridere.

“Disco Pigs” come commedia dell’arte rivisitata, cioè ripassata nel doppio filtro della drammaturgia e della danza contemporanea. Una “disco opera”. Questo lavoro rappresenta l’inizio di una ricerca che affronto, attraverso un lungo percorso di prove/laboratorio, con una straordinaria danzatrice e coreografa: Michela Lucenti (che ha coinvolto nel progetto una parte rilevante del suo ensemble di danzatori del Balletto Civile). Ed è anche il proseguimento di una ricerca comune con tutto il gruppo di lavoro di “Giulietta”. Ho sempre visto in questo testo un potente vettore di energia per gli attori a patto di divorarlo e risputarlo fuori con un lavoro fisico e vocale capillare e intenso per rendere il racconto, l’emozione del racconto e il suo grottesco incedere. Due flussi ininterrotti, organici, che immagino srotolati come strisce di un fumetto estremo attraverso il pulsare e la forza vitale della musica, un paesaggio sonoro, ma anche luminoso, in continua trasformazione che dovrà restituirci il paesaggio interiore dei due ragazzi abitato da presenze e visioni, e soprattutto il pulsare della vita che batte senza mezze misure dentro quei corpi che ci saranno offerti in una danza barbara senza fine.

Valter Malosti

Paolo Guerra per AGIDI

CHIAMATEMI KOWALSKI. IL RITORNO

scritto, diretto ed  interpretato da  Paolo Rossi

con Syria e Emanuele Dall’Aquila, Alex Orciari, Marco Parenti

con la collaborazione ai testi di  Carolina De La Calle Casanova, Emanuele Dell’Aquila, 

Carlo Giuseppe Gabardini, Riccardo Piferi 

i pezzi originali tratti dal repertorio sono stati scritti con Gino e Michele, David Riondino, Giampiero Solari 

scene Emanuele Crotti

direzione musicale dal vivo di Emanuele Dell’Aquila

disegno luci Loris Bartolini

Teatro Due, dal 23 al 28 gennaio 2007 ore 21:00

A distanza di 18 anni dal successo di Chiamatemi Kowalski, che lo fece conoscere al grande pubblico del teatro italiano, Paolo Rossi presenta il nuovo spettacolo Chiamatemi Kowalski. Il ritorno. Lo spettacolo propone nuovi testi e recupera i migliori brani di Chiamatemi Kowalski, Operaccia Romantica, Sette Spettacoli e Pop&Rebelot, trilogia dove il personaggio di Kowalski ha fatto le sue apparizioni. Il tutto arricchito con fatti di vita vera, in un percorso quasi autobiografico dell’attore: “il recital è una questione molto personale”, dichiara Paolo Rossi.

Dopo averlo visto confrontarsi con Shakespeare e Molière, e dopo aver seguito il Signor Rossi affrontare coraggiosamente La Costituzione  e L'impero del male, il pubblico ritroverà l'attore alle prese con la forma teatrale che lo ha reso famoso: i monologhi ricchi di storie, a volte raccontate con ironia e cattiveria, a volte con un pizzico di poesia, senza dimenticare il rapporto con il pubblico, nello stile di delirio organizzato, caratteristico della sua compagnia Teatro di Rianimazione. Accompagnato dalla cantante Syria e da una band, Rossi ci fa attraversare questi ultimi decenni. Punto di partenza dello spettacolo è un particolare incidente: dopo vent’anni, a furia di raccontare storie, il capocomico ha perso la sua. Assistere a Il ritorno di Kowalski è come salire sulle montagne russe della memoria di Rossi. 

Fondazione Teatro Due
L’ISTRUTTORIA

di Peter Weiss

traduzione Giorgio Zampa

con Roberto Abbati, Paolo Bocelli, Cristina Cattellani, Laura Cleri, Gigi Dall’Aglio, Giuseppe L’Abbadessa, Milena Metitieri, Tania Rocchetta

musiche Alessandro Nidi

costumi Nica Magnani 

luci Claudio Coloretti

regia Gigi Dall’Aglio

Teatro Due, dal 27 gennaio al 15 febbraio 2007 ore 21:00
L’Istruttoria è un appuntamento rituale con la memoria che Fondazione Teatro Due ripropone ogni anno dal 1984, un invito a non dimenticare il dramma dei campi di sterminio. 

Un giudice, un difensore, un procuratore, diciotto accusati e nove testimoni anonimi sono i personaggi di quest’opera in undici canti che, come un Inferno laico e contemporaneo, trascende la rappresentazione del processo e acquista la liricità di una tragedia greca. Una sorta di viaggio agli inferi, non solo nel tempo ma anche nello spazio, e in cui i personaggi, bloccati tra forma e vita, tentano con l’azione di dipingere “l’istante eterno” della storia e del ricordo.

Atto di denuncia contro i criminali nazisti, L’Istruttoria venne scritto da Peter Weiss dopo aver assistito allo storico processo che si svolse a Francoforte dal 1963 al 1965 contro un gruppo di SS e di funzionari del lager di Auschwitz. Le 183 giornate del processo in cui vennero ascoltati 409 testimoni, 248 dei quali scelti tra i 1500 sopravvissuti, rappresentarono il primo tentativo da parte della Repubblica Federale Tedesca di far fronte alla questione delle responsabilità individuali, dirette, imputabili ad esecutori di ogni grado attivi nei recinti del lager di Auschwitz. 

Paolo Guerra per AGIDI

MISS  UNIVERSO

scritto da Walter Fontana

di e con Angela Finocchiaro

disegno luci Cesare Accetta 

scene e costumi Rosanna Monti

regia  Cristina Pezzoli

Teatro Due, dal 2 al 4 febbraio 2007 ore 21:00

Ritratto (molto mosso) di una donna, oggi. Laura è una donna divisa in due e non lo sa. Non sa che la sua mente la guarda da fuori, da anni. Una mente che la sorveglia, la controlla, la critica in ogni sua azione. Ma oggi a Laura succede qualcosa di diverso e la normale attesa nello studio di un medico si trasforma in un sorprendente viaggio dentro e fuori sé. Una straordinaria avventura in cui Laura deve affrontare una nonna sadica per eccesso di bontà, un dermatologo non troppo intelligente e forse innamorato, idraulici ossessionanti, un antennista che parla con Dio, e altre divinità inaspettate, fino a una spiazzante resa dei conti con se stessa. Visionaria, vulnerabile, travolgente, Angela Finocchiaro si moltiplica all’infinito nel disegnare il profilo di una donna e dei suoi mondi possibili. 

Miss Universo si avvale della brillante scrittura di Walter Fontana, umorista sottile, autore di romanzi, sceneggiatore di successo (Aldo, Giovanni e Giacomo), autore televisivo a fianco di alcuni dei personaggi più amati del piccolo schermo (Claudio Bisio, la Gialappa’s). Acquisite le felici esperienze cinematografiche di Non ti muovere diretto da Sergio Castellitto e La bestia nel cuore il film di Cristina Comencini (interpretazione straordinaria che le è valsa il Premio Wella Cinema Donna 2005, il Nastro d’Argento 2006 e il David di Donatello 2006), Angela Finocchiaro, che il 28 novembre 2005 ha ricevuto dalle mani dell’ex Presidente della Repubblica Ciampi il Premio De Sica, torna a teatro carica di intelligente ironia. 

Centro di Produzione di Andrei Konchalovsky e Teatro Mossovet di Mosca

IL GABBIANO

Commedia di Anton P. Cechov

con Alexej Grishin, Irina Rosanova, Alexej Serebriakov, Evghenij Steblov, Ioulia Vyssotskaja

scene Ezio Frigerio

costumi Rustam Khamdanov

regia Andrei Konchalovsky

Reggio Emilia/Teatro Valli, 10 febbraio 2007 ore 21:00

Fra tutta una serie di “Gabbiani” che è dato vedere nei teatri di Mosca, il nuovo spettacolo che Konchalovsky ha allestito per il Festival “Il Bosco di ciliegi” si distingue per tutta una serie di seri aspetti derivanti da un’interpretazione particolarmente vivace e dinamica dei personaggi. Questo spettacolo è pieno di aspetti grotteschi ed è l’unico tra dodici altri che mi sono noti ad essere tale da  giustificare completamente la definizione - data da Anton Cechov - di “commedia”. Questo spettacolo più coinvolgente fa effetto per la sua labilità sia fisica che emotiva – i passaggi dai ridicoli accessi di isteria a lacrime reali, da affettazione a normali reazioni umane, qui coesistono in particolare armonia. È simpatico come è simpatica la Zarechnaja di Ioulia Vyssotskaja, la migliore Nina Zarechnaja che sia mai esistita in precedenza. È eccentrico come lo strano innamorato Konstantin Gavrilych, cui Alexej Grishin ha conferito la rassomiglianza con una malcapitata cicala e con un girino dall’aspetto arruffato. È scatenato come la Arkadina di Irina Rosanova, che nasconde con il trucco i segni dell'età. È edonistico come Trigorin nell’interpretazione del segaligno Alexej Serebriakov. In sintesi, se non frequentate il teatro per sei sere della settimana, se vi tenete alla larga dalle sortite estremistiche e al tempo stesso provate un profondo disgusto per le cosiddette interpretazioni “tradizionali”, affrettatevi ad andare a vedere questo vivace Gabbiano, realizzato rigorosamente secondo il testo e lo spirito della base classica e contemporaneamente in modo fresco e divertente. 

Vadim Rutkovskij, 2004

Compagnia del Teatro Carcano

COSÌ È (SE VI PARE)

di  Luigi Pirandello

con  Giulio Bosetti, Marina Bonfigli, Francesco Migliaccio e Silvia Ferretti, Roberto Milani, Elena Croce, Sandra Franzo, Nora Fuser, Alberto Mancioppi, Massimo Loreto, Giuseppe Scordio, Anna Canzi, 

Barbara Badii, Emanuele Giuliano

scene Nicola Rubertelli

costumi Carla Ricotti

musiche Giancarlo Chiaramello

movimenti mimici Marine Flach

luci Pasquale Mari

regia  Giulio Bosetti 

Teatro Due, dal 16 al 18 febbraio 2007 ore 21:00

Dopo il grande successo delle scorse stagioni, viene ripresa la produzione della Compagnia del Teatro Carcano Così è (se vi pare) di Luigi Pirandello che Giulio Bosetti dirige e interpreta nel ruolo di Lamberto Laudisi, affiancato da Marina Bonfigli (la Signora Frola). Per il rigore della messinscena, caratterizzata da una raffinata sobrietà, per la classe e la misura della recitazione, lo spettacolo, per niente convenzionale e quasi cinematografico, è stato accolto dal pubblico con straordinario calore e segnalato dalla critica come uno dei migliori allestimenti dell’anno. La storia si regge in equilibrio tra la commedia della curiosità e il dramma e non è eccessivo affermare che la rivoluzione teatrale di Pirandello cominci a realizzarsi proprio da qui, con l’invenzione del personaggio di Lamberto Laudisi e con l’adozione di una struttura basata sulla contrapposizione di gruppi di personaggi: i protagonisti, chiusi nel proprio mondo delirante e con un alone di mistero, e la società della cittadina di provincia, la folla dei curiosi composta di figure ritratte comicamente e in qualche caso farsescamente.

Giulio Bosetti propone uno spettacolo di raffinata sobrietà, un giallo, un thriller psicologico intrigante ed in grado di scorrere via con ritmo veloce e sicuro. 

Fondazione Teatro Due

LA CASA D’ARGILLA

testo e regia  Lisa Ferlazzo Natoli

scrittura scenica collettiva

con Monica Angrisani, Valentina Curatoli, Tania Garribba, Alice Palazzi, Paola Tintinelli
scene e costumi Fabiana Di Marco

drammaturgia delle luci Luigi Biondi

musiche Gabriele Coen e Andrea Pandolfo  

suono Fabio Vignaroli

fonica Francesco Bala

Teatro Due, dal 23 al 28 febbraio 2007 ore 21:00

Argilla, roccia nata dal fango, bianca e porosa, terra friabile pronta a sgretolarsi. Casa, luogo parentale, abitato da fantasmi e memorie, mentre dall'esterno penetra, per le crepe dei muri, un'aria densa di sortilegi. Casa che emette voci, gemiti, sgocciolii d'acqua e suoni lontani.

Solo un tavolo lungo e stretto e cinque donne intorno, sei sedie.  Interno dove guardare come dal buco di una serratura, primo piano su un'orda al femminile.

Quattro donne sono appena tornate, la quinta le accoglie, forse le ha chiamate. Per assistere la madre morente? O per ricordarla? Ma è davvero la madre in quella camera chiusa?  È solo lei che sta morendo?

Come fosse cibo, dopo una lunga astinenza, le donne consumano e divorano immagini e storie, desideri, rancori, memorie d'infanzia e ossessioni, mentre il giorno s'incrina nella notte e la notte nell'alba, il tempo bianco della vestizione. 

Quel tavolo, come una trappola per topi, espone i corpi e produce mutazioni: posture anomale- le spalle, i profili, le sole gambe e le mani come arti smembrati; spazi inattesi- il sotto tavolo, il sopra, il piano orizzontale come un campo da esplorare; buchi temporali- memorie mobili, instabili tra passato e presente. Finzioni e travisamenti volontari.

Si veglia una morte e una morte le veglia, il corpo resiste, ha una voce e un odore, si ostina a non voler morire. E una lotta s'ingaggia con i morti, in un'intimità meravigliosa e terribile, sgranando, come sul rosario di famiglia, un inventario e una conta dei defunti, un calendario di abbandoni precoci. 

Fondazione del Teatro Stabile di Torino, Fondazione Teatro Due, Teatro di Roma 

ANTIGONE

di Sofocle 

traduzione Massimo Cacciari
con Valentina Bartolo, Fausto Cabra, Enzo Curcurù, Paola De Crescenzo, Alberto Onofrietti, Franca Penone, Francesco Rossini, Eleonora Santoro, Elia Schilton, Maria Grazia Solano, Marco Toloni, Nanni Tormen

scene Tiziano Santi 

direzione  Walter Le Moli

Teatro Due, dal 17 al 22 marzo 2007 ore 21:00

“Il mondo della tragedia greca non è segnato da separazione di “generi”. Poesia, filosofia e morale civica si fondono in una sacra rappresentazione, a cura della polis, cui tutta la cittadinanza è invitata, come in un rituale. Lo spettacolo mette a nudo nel modo più crudo i nodi irrisolti, le paure ancestrali e le passioni distruttive che agitano lo spirito pubblico, per rinnovarlo attraverso la visione del male. È una pedagogia politica. I grandi filosofi del IV secolo trattano perciò i grandi tragici del V – Eschilo, Sofocle e Euripide – come propri pari (e anche in seguito, da Hegel, a Heidegger, a Jaspers, si fa lo stesso). E noi possiamo aggiungere: questi venerabili testi ci aiutano forse a comprendere più di qualunque trattato filosofico-politico. Qui la verità (quel tanto di verità che è alla nostra portata) è nascosta in uno scontro di figure dell’umanità e ci alletta a scoprirla interiormente. Così, scoperta, diventa nostra più di quanto possa qualunque discorso diretto che venga dalla voce esteriore di un pedagogo ambizioso di spiegare tutto, e perciò troppo”. 

Gustavo Zagrebelsky

Fondazione del Teatro Stabile di Torino, Fondazione Teatro Due, Teatro di Roma 

GLI INCOSTANTI

di Thomas Middleton e William Rowley

traduzione Luca Fontana

con Valentina Bartolo, Fausto Cabra, Enzo Curcurù, Paola De Crescenzo, Alberto Onofrietti, 

Franca Penone, Francesco Rossini, Eleonora Santoro, Elia Schilton, Maria Grazia Solano, 

Marco Toloni, Nanni Tormen

scene Tiziano Santi 

direzione  Walter Le Moli

Teatro Due, dal 24 al 29 marzo 2007 ore 21:00

Catalogo efferato di violenze, lussurie e nefandezze debitamente sceneggiate in canonico sistema di trame speculari sulla falsariga di un apologo tratto dai Trionfi della vendetta divina contro il lamentevole ed esecrabile peccato dell’omicidio volontario e premeditato di John Reynolds, Gli incostanti di Thomas Middleton e William Rowley – ossia The Changeling (1622-1624), tragedia già nota al pubblico italiano col titolo I lunatici – è uno dei più affascinanti ‘classici’ prodotti del teatro inglese del primo Seicento.

A ben vedere, però, radiografando con scientifica precisione le pulsioni sfrenate dei loro personaggi, intrecciate e giustapposte sullo sfondo di quel manicomio universale che è il mondo, in virtù di uno stile secco ed efficace che coniuga sapientemente visionarietà ed esattezza, Middleton e Rowley non si limitano a fornire una fosca cronaca del loro tempo, ma arrivano a tratteggiare un’aspra acquaforte della società loro contemporanea di sconcertante attualità. Protagonisti di un universo squilibrato in cui si è spento ogni barlume di intelletto, Beatrice-Joanna, De Flores o Antonio nel drammatico annodarsi dei loro sconvolti e smodati appetiti non ci parlano soltanto degli incubi dell’incipiente barocco, ma ci offrono pure un’agghiacciante fotografia del nostro instabile presente, tramato di voglie bestiali e primitive. Non per nulla, tramontata la fortuna secentesca, dopo secoli di silenzio, The Changeling rinasce sulle scene britanniche negli anni Cinquanta del secolo scorso, proprio in concomitanza con le prime affermazioni di quella drammaturgia ‘arrabbiata’ inglese – sviluppatasi poi per circa cinquant’anni fino ai recenti prodotti dei new hungry young men – che fa della volubile giostra di ogni genere di eccesso e bramosia la più fedele messa in scena della società contemporanea.

Fondazione del Teatro Stabile di Torino, Fondazione Teatro Due, Teatro di Roma 

LA FOLLE GIORNATA O IL MATRIMONIO DI FIGARO

di P. A. Caron Beaumarchais

traduzione Valerio Magrelli

con Valentina Bartolo, Fausto Cabra, Enzo Curcurù, Paola De Crescenzo, Lino Guanciale, Alberto Onofrietti, Franca Penone, Francesco Rossini, Eleonora Santoro, Elia Schilton, Maria Grazia Solano, Marco Toloni, Nanni Tormen

scene Csaba Antal 

direzione Claudio Longhi

Teatro Due, dal 31 marzo al 2 aprile 2007 ore 21:00

Vertice e summa della tradizione comica francese (ma non solo), consegnata al pantheon dei capolavori della scena d’Occidente, anche in virtù della sua consacrazione operistica celebrata coi trionfi delle Nozze di Figaro di Mozart-Da Ponte – scintillante reinvenzione musicale del copione originale – La folle journée ou le mariage de Figaro, col suo vertiginoso valzer di intrighi, travestimenti, agnizioni, motti di spirito e colpi di scena è indubbiamente uno dei prodigi dell’ingegneria drammaturgica moderna, purtroppo, negli ultimi decenni, troppo poco frequentata dagli ‘uomini di scena’, probabilmente atterriti dalla sua precoce accademizzazione e museificazione.

Lungi dal risolversi in un gratuito divertissement, l’esilarante ed implacabile carillon congegnato da Beaumarchais, ad uno sguardo più attento svela meccanismi inquietanti. Portando in scena lo scontro tra il Conte Almaviva e il Barbiere di Siviglia sullo sfondo della Francia del Secolo dei Lumi, debitamente straniata in una Spagna fittizia intenta ad affacciarsi faticosamente alla modernità, Le mariage, scritto nel 1778 e rappresentato per la prima volta nel 1784, suona in prima battuta come giocosa, ma non per questo meno sinistra, profezia dell’imminente bagno di sangue rivoluzionario. Intrecciandosi alla metafora della schermaglia amorosa, la fin troppo ovvia allegoria politica si complica poi di affascinanti risvolti antropologici. Sotto lo sguardo vigile e illuminato dell’eclettico Pierre-Augustin Caron de Beaumarchais, poligrafo di genio totalmente immerso nel flusso della storia, l’analisi comica delle passioni e dei comportamenti dei personaggi si converte in una impietosa e lucidissima anatomia materialistica del vivere che trascende i limiti del semplice referto sociologico per farsi attualissima riflessione sulla natura umana. 
CRT Centro di Ricerca per il Teatro 

in collaborazione con Associazione Culturale Quellicherestano

L’ASSOLUTO NATURALE

di Goffredo Parise

con Carla Chiarelli e Fabrizio Parenti e un attore (in via di definizione)

regia Fabrizio Parenti

Teatro Due, dal 12 al 15 aprile 2007 ore 21:00

L’assoluto naturale è opera chiave nell’universo letterario e teatrale di un autore ancora in parte da svelare, come Parise. Scritto sulle suggestioni della crisi affettiva e della separazione con Maria Costanza Speroni nel 1963, L'assoluto naturale, pensato per il teatro e incentrato sull'analisi del rapporto di coppia, andò in scena per la prima volta al Teatro Metastasio di Prato nel 1968, per la regia di Franco Enriquez. Parise affronta la vicenda autobiografica con un approccio scientifico, un occhio da scienziato che si stupisce di fronte al ‘misterico raziocinante’ e ai turbamenti dell’esistenza, e vi partecipa accettando che è proprio tale ‘misterico’ a rendere ragionevole la vita. Il conflitto tra ragione e sentimento, spinta fondante del mondo, è sintetizzato qui dal rapporto uomo-donna attraverso una visione lucidissima, mai solo intimista, aperta, stilisticamente serrata come cronaca di guerra. Di fronte a questo testo di valore rarissimo, una coppia di attori, che è anche coppia nella vita, si pone come in un terreno di esperimento, fra la scena e la vita, in un confronto costantemente aperto.

L’assoluto naturale è un esperimento sul Mistero, un vetrino di microscopio su cui viene posta una lacrima, che, se osservata attentamente, smette di essere solo una goccia di acqua e sale ma diventa il racconto della lotta tra Desiderio e Ragione, tra chi ci fa desiderare qualcuno o qualcosa e chi ci spiega perché desideriamo. Naturalmente i contendenti in cui si incarnano tali energie nono possono essere che loro, l’Uomo e la Donna, unici protagonisti del mistero più arcaico, il mistero che da solo rende possibile ed impossibile la vita: l’amore.

Esplor/Azioni

NON HO IMPARATO NULLA

liberamente tratto da Scottature di  Dolores Prato

a cura di e con  Maria Paiato

Teatro Due, dal 3 al 6 maggio 2007 ore 21:00

Mi sembrava sbagliata quella percezione di ironia, di leggerezza. No! Non era possibile che fosse così. La sua vita cominciata col rifiuto della madre, il suo continuo essere sradicata da ogni approdo: dall’orfanotrofio, poi dagli zii, poi il collegio in convento, poi la vita...Tutto questo è dolore e strazio e dovevo rispettarlo e restituirlo; però Scottature (il racconto da cui è tratto Non ho imparato nulla) mi faceva ridere; ci sentivo, sotto le parole, il commento scanzonato, un po’ maleducato di chi strizza l’occhio e ti dice “Hai capito come stanno le cose?”. Dolores Prato non racconta altro che la fatica del suo dolore ma con una scrittura così libera da ogni regola, così appassionata nel gioco delle infinite possibilità, da rendere facile portare rispetto a dolore e strazio anche attraverso il gioco, il divertimento, la comicità.

Maria Paiato

Che bel viso radioso, che toni contemplativi e canzonatori, che naturalezza venata di malinconia, che vispa personificazione d’una novizia con abito grigio piatto piatto, che animo narrante leggero alla ricerca di una felicità nuda, e che prova (immancabilmente) unica d’attrice dà Maria Paiato in Non ho imparato nulla! Che asprigna serenità accompagna questa figurina nella clausura conventuale, con lo strappo di un’uscita e della scoperta del mare, del bruciore del sole per poi tornare al monastero, ai giochi virtuosi con le sorelle, fino all’ennesima fuga color rosso per vedersi trattata come una rosa gualcita. Sempre con quel sorriso, quel candore tribolato, quella bravura dell’anima. Un’arte. 






                 (Rodolfo Di Giammarco, La Repubblica)

