MILANO PER LO SPETTACOLO 

2009/2010

47 SPETTACOLI A INVITO

PER CHI NON SEMPRE VA A TEATRO

Il Comune di Milano non soltanto contribuisce a consolidare e vivacizzare l’interesse dei propri cittadini nei confronti delle arti sceniche, verso le quali rivolge una rinnovata attenzione grazie anche alla Campagna di Comunicazione e Promozione Milano per lo Spettacolo, ma punta ad accrescerli nel numero e nella molteplicità dei “tipi”, offrendo opportunità di avvicinamento al teatro ai meno assidui, così come ai neofiti. È questo il senso precipuo della Festa del Teatro che da qualche stagione, in ottobre, apre i teatri della città a un pubblico nuovo e porta i diversi generi di spettacolo in luoghi inediti, insoliti, inattesi. O delle Giornate della Danza che, invece, danno brio alla primavera.

Nella stagione 2009/2010 l’offerta si rinnova e si accresce, passando dai 30 della passata stagione a 47 spettacoli a invito, proposti dal Piccolo Teatro, dal Teatro degli Arcimboldi e dai 21 teatri convenzionati con il Comune, per un totale di 14.117 biglietti a disposizione, i quali compongono una stagione completamente gratuita, specchio delle migliori produzioni realizzate in città e che contribuiscono alla definizione dell’identità artistica e culturale di Milano. 

È il nostro omaggio a quegli spettatori che non sempre riescono ad andare a teatro. Giovani (pensata per loro la distribuzione pomeridiana dei biglietti), anziani, o semplicemente distratti, oppure non in condizione di acquistare un biglietto: nonostante il pubblico teatrale di Milano sia fra i più ampi, appassionati e competenti d’Europa, ci fa piacere pensare che esista un gran numero di potenziali nuovi adepti di questa arte antica e attualissima.

Dal 20 ottobre (il cartellone si inaugura con il nuovo spettacolo di Peter Greenaway) al 24 giugno l’appuntamento è con i migliori spettacoli prodotti in città, firmati dai più brillanti registi e interpretati dagli attori più amati.

Copioni classici: Sofocle, Goldoni, Molière, Tolstoj, Checov, Pirandello, Andersen. E contemporanei: Amélie Nothomb, Aldo Nove, Fernando Pessoa, Joyce Carol Oates, Dario Fo e Franca Rame, Giovanni Testori autore molto amato dai teatri milanesi che ritroviamo in ben tre spettacoli al Teatro Oscar, al Ringhiera, all’Out Off a conferma della sensibilità dei nostri artisti e del nostro pubblico verso gli autori contemporanei così come verso i temi dell’attualità e i contenuti sociali.

Quarantasette preziose occasioni rivolte ai cittadini milanesi alle quali “partecipare con il cuore, emozionandosi con la mente”. 

Il numero degli inviti in distribuzione varia in relazione alla capienza delle sale. Essi vanno ritirati, a partire dalle date indicate per ciascuno spettacolo, presso:

Info Point Famiglia, Scuola e Politiche Sociali

largo Treves, 1

tel. 02.88463000

Informagiovani

via Dogana, 2

tel. 02.88468390-391

DISTRIBUZIONI MATTINA

Info Point ore 8.30

Informagiovani ore 10.00

DISTRIBUZIONI POMERIGGIO

Info Point ore 14.00

Informagiovani ore 15.00

Informazioni generali

Comune di Milano

Settore Spettacolo

Ufficio Teatro e Danza

tel. 02.88462302 / 02.88450525

www.comune.milano.it/spettacolo
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_martedì 20 ottobre 2009, ore 21.00

_mercoledì 21 ottobre 2009, ore 21.00

_TAM Teatro degli Arcimboldi

CRT Artificio

THE BLUE PLANET

Oratorio multimediale

di Peter Greenaway/Saskia Boddeke

musiche di Goran Bregovic

Lo spettacolo ideato da Greenaway e Boddeke ha la forma di un “oratorio multimediale”, un requiem laico che mescola il lavoro dell’attore, il canto e la musica dal vivo alle tecnologie più avanzate: immagini in alta definizione che riproducono aspetti della realtà, un Dio e un Noé che si incontrano e si parlano in un mondo virtuale che sembra essere molto simile a second life, insieme ad attori/danzatori e un ensemble musicale che scava dal vivo nel vasto repertorio musicale di Goran Bregovic.

Sulla scena personaggio principale è la moglie di Noé cui si rivolgono due dei suoi figli: lo spettacolo ripropone infatti una libera ed anacronistica ricostruzione del mito, anche se le lingue che vi si intrecciano – castigliano, inglese, francese ed italiano – rimandano ai testi antichi che pongono i figli di Noè all’origine di tutte le genti del nostro pianeta.

Con le sorprendenti sequenze di immagini digitali che si intrecciano con le azioni reali su un palcoscenico invaso d’acqua, The Blue Planet rappresenta un altro passo significativo verso l’abbattimento dei confini tra cinema, teatro e nuove tecnologie della comunicazione visiva.
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_mercoledì 4 novembre 2009, ore 16.30

_Teatro della Cooperativa

Teatro De Gli Incamminati/Filarmonica Clown

AMLETO AVVISATO MEZZO SALVATO

(Commedia con fantasma)
di Giampiero Pizzol, Renato Sarti & Filarmonica Clown

con Valerio Bongiorno, Piero Lenardon e Carlo Rossi

scene e costumi Raymonda Gentile, Tonino Poppa

regia di Renato Sarti

La commedia non è un Amleto, anche se di lui si parla e sparla, piuttosto è dedicata al "povero Yorick", buffone di corte, maestro d'arte comica e burlesca. E insieme a Yorick, i protagonisti sono loro: i Clown che Shakespeare volle becchini al cimitero di Elsinore, coinvolti nel dramma e custodi della vita, della morte e dell'arte.

Ma perché i clown nel camposanto?

Cos'era per il Bardo l'arte clownesca e quale il suo rapporto con la famosa lezione di teatro impartita da Amleto ai commedianti?

Questo è il problema.

Da tal quesito muove quest'opera buffa scritta in versi, sicuramente di taglio comico, ma anche con l'intento archeologico di scavare nel sottosuolo teatrale dell'Autore inglese. Negli scavi viene infatti riesumato il teschio di Yorick e, perché no, anche il suo allegro fantasma. Così, due clown e un fantasma, macabra e allegra Filarmonica Clown di stampo medievale, si gettano a capofitto nell'impresa. La loro arte, infatti, si gioca su una scommessa: salvare Amleto, o almeno avvertirlo in tempo di ciò che sta per scatenare.

Evitare il male, che sia questo il compito dell'arte teatrale?

Può il naso del clown toccar nel segno più della lama dell'Attore?

Il resto è rumore.

due atti con intervallo

durata 1h. e 45 minuti
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_giovedì 5 novembre 2009, ore 15.30

_CRT Teatro dell’Arte

Produzione CRT Centro di Ricerca per il Teatro

in collaborazione con Centro Internazionale Studi Biomeccanica Teatrale

GEORGE DANDIN 

o il marito raggirato

di Molière

regia Gennadi Nikolaevic Bogdanov

traduzione Claudio Massimo Paternò

adattamento Gennadi Nikolaevic Bogdanov e Claudio Massimo Paternò

con Claudio Massimo Paternò, Giulia Zeetti, Riccardo Bono, Nicol Martini, Francescopaolo Isidoro, Valeria Marri, Francesco Casareale, Ignazio de Ruvo

scene e costumi Francesco Marchetta

realizzazione Gianni Ferri 

pupazzi di scena Damiano Augusto Zigrino

luci Claudio Massimo Paternò

A partire dal 2004 il regista russo Gennadi Bogdanov ha lavorato in Italia al fine di formare un gruppo di giovani che riuscissero a far propria la Biomeccanica Teatrale di Mejerchol’d. Il CRT ne ha condiviso l’idea e ora produce George Dandin che di questo percorso ne è il testo. 

George Dandin è un contadino arricchito, tutt’altro che stupido e ingenuo, che sposa Angelica, figlia dei baroni di Sotenville; con i soldi del genero essi riescono a ripianare le loro finanze. Angelica, tuttavia, non si rassegna al proprio ruolo di “felice consorte” e fa di tutto per evadere da un rapporto costruito sull’interesse più che sui sentimenti. Questa situazione non sfugge a Dandin che scopre che la moglie accetta le avances del giovane visconte Clitandro. Non potendo ripudiarla direttamente Dandin coinvolge i genitori di lei: la buona fede del protagonista e le sue azioni volte a smascherare le scappatelle della moglie si scontrano però con l’astuzia della stessa, sempre pronta a girare la situazione a proprio favore. Nel culmine dell’azione sarà la stessa Angelica a chiedere la separazione, ma sarà costretta a piegarsi al volere dei genitori. Il risultato è la sconfitta di entrambi i protagonisti. Lei dovrà rinunciare alle proprie pretese e vivere la vita convenzionale di un matrimonio senza amore; lui accettare le scappatelle della moglie e le convenzioni sociali.

“Mettere in scena George Dandin o il marito raggirato mi ha suggerito di lavorare non solo sulla comicità di situazione ma di creare un vero e proprio spettacolo-metafora sulla società. Alla base c’è lo scontro tra individuo e società, tra nuovo e vecchio, tra valori e convenzioni.”
Gennadi Nikolaevic Bogdanov
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_venerdì 6 novembre 2009, ore 18.00

_Teatro della Quattordicesima

Il Teatro di Gianni e Cosetta Colla

Compagnia di Marionette e Attori

IL MAGO DI OZ

di Frank Baum

sceneggiatura Stefania Mannacio Colla

scene e marionette Ernesto Tavernari

regia Cosetta Colla

Nel cuore degli Stati Uniti d’America c’è uno stato che si chiama Kansas. Nessuna agenzia di viaggi ve lo consiglierebbe perché, deserto e piatto, è battuto dai cicloni che investono qualsiasi cosa mettendo tutto sottosopra.

Nel mezzo di questo paese, in una fattoria molto piccola, abita Dorothy, una ragazzina allegra e intelligente alla quale un bel giorno capitò una strana storia.

Catapultata, a causa di un ciclone, nel regno del Mago di Oz, la nostra piccola amica è subito alle prese con la Strega Malvagia dell’Est, ma anche - per fortuna – con la Strega Buona del Nord.

Lungo il cammino verso la Città di Smeraldi (dove vive e regna il grande Oz) Dorothy incontrerà lo Spaventapasseri senza cervello, l’Uomo di Latta senza cuore, il Leone senza coraggio.

Non sto a raccontarvi tutta la storia perché è davvero bella e piena di sorprese: incontrerete streghe malvagie e streghe bellissime, scimmie alate e topolini parlanti, il popolo dei Ghiottoni e quello dei Grassoni, oltre, naturalmente, al potentissimo Mago di Oz che è in grado di fare qualsiasi magia.
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_martedì 17 novembre 2009, ore 20.30

_Teatro Carcano

Compagnia del Teatro Carcano

L’ATTORE

di Tullio Kezich e Alessandra Levantesi

dal romanzo di Mario Soldati

regia di Giulio Bosetti

con Giulio Bosetti, Marina Bonfigli, Antonio Salines, Elio Aldrighetti, Alice Redini

Fin dall’uscita del libro nel 1970, Giulio Bosetti ha maturato il proposito di portare in scena questo romanzo di Soldati, ormai divenuto un piccolo classico.

Secondo la sua abitudine, Soldati assume qui il ruolo di spettatore incuriosito, spaventato e alla fine coinvolto di una vicenda umana che riguarda un quartetto di personaggi: l’anziano attore Enzo Melchiorri, sua moglie, il collega faccendiere Argenta e la ragazza Giovanna, che sconvolgerà l’esistenza di tutti. Qui è noto che lo scrittore si servì di modelli realmente vissuti (a suo tempo ne circolarono addirittura i nomi), proiettandoli però in una dimensione di fantasia. Il risultato è una commedia drammatica di appassionante interesse, anche perché si svolge a cavallo di un mondo dello spettacolo che sta rapidamente cambiando con l’affermarsi sempre più invadente della televisione. Bosetti, che interpreterà il personaggio di “Mario, il regista”, si propone di evocare un Soldati ancora più Soldati di quello della pagina.

Tullio Kezich

6

_giovedì 19 novembre 2009, ore 18.00

_Teatro della Cooperativa

Produzione Teatro della Cooperativa in collaborazione con La Corte Ospitale e il sostegno di Regione Lombardia (Progetto Next)

CHICAGO BOYS

di Renato Sarti

regia Renato Sarti

video in collaborazione con Fabio Bettonica e N.A.B.A. (Nuova Accademia di Belle Arti di Milano)

scene e costumi Carlo Sala

con Bebo Storti, Renato Sarti e Elena Novoselova 

Chicago Boys fa riferimento a un gruppo di giovani economisti formatosi negli anni Settanta presso l'Università di Chicago, sotto l'egida del liberista Milton Friedman, che esercitò una profonda influenza sulle politiche economiche di molti Stati, primi fra tutti gli Stati Uniti del presidente Ronald Reagan e l'Inghilterra del primo ministro Margaret Tatcher. Alcuni di questi economisti furono assunti dal ministero dell'Economia cileno, durante il regime militare di Pinochet, e in altri paesi del Sud America, Argentina compresa, dove attuarono un processo selvaggio di privatizzazione e liberalizzazione dell'Economia. Soggetto dello spettacolo è il tema delle privatizzazioni come espressione più deleteria del sistema capitalistico odierno in cui persino le crisi economiche, i disastri e le tragedie più immani sono diventati una buona occasione per fare quattrini e soprattutto per imporre mutamenti strutturali di carattere economico. Il neoliberismo nella sua rincorsa alla mercificazione ha coinvolto anche quei beni inalienabili che da beni di prima necessità sono tragicamente diventati beni di lusso. Tra questi si annovera l'acqua, che proprio per questo motivo ha preso il nome di oro o petrolio blu. Sul palco due attori. Il protagonista immerso in una vasca piena d'acqua, che rappresenta le peggiori caratteristiche dell'economia dei nostri tempi: un capitalismo sfrenato dominato dalle multinazionali. Un personaggio laido che sguazza (e si disseta) in un'acqua inquinata dai suoi stessi rifiuti, scorie di un discutibile processo economico al quale egli stesso inneggia. Schernendo ed esaltando scelte politiche ed economiche locali ed internazionali, il protagonista svela con lucido cinismo i tragici risvolti di scelte speculative compiute sulla risorsa acqua. Con il Chicago Boy, sul palco troviamo un'attrice straniera, una colf/cameriera presenza silente che rappresenta quella parte di mondo sottoposta alla tracotanza dei poteri forti, da cui si difende ricorrendo a una violenza proporzionata a quella dell'oppressore.

L’affiatata coppia Sarti – Storti questa volta si alternerà sul palco per due versioni opposte e complementari, l’una algida e l’altra sanguigna, dello stesso personaggio.
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_giovedì 19 novembre 2009, ore 20,45

_Teatro Out Off

Teatro Out Off

LA SERVA AMOROSA

di Carlo Goldoni

regia Lorenzo Loris

con Elena Callegari, Giovanni Franzoni, Giorgio Minneci, Paola Campaner, Stefania Ugomari Di Blas, Alessandro Tedeschi, Nicola Ciammarughi, Emilio Zanetti, Davide Giacometti

scene Daniela Gardinazzi, costumi Nicoletta Ceccolini

consulenza musicale e musiche di Andrea Mormina

luci Luca Siola

fonica e video Fabio Cinicola

foto Agneza Dorkin

In questa commedia Goldoni fa di Corallina, la serva amorosa, quasi un’eroina per intelligenza, capacità di relazioni e psicologia nel capire gli uomini e le loro debolezze e nell’agire con malizia e ingegno tutti femminili. Un divertito omaggio a tutte le donne e alla loro, a volte, spregiudicata concretezza.  Ma Loris non manca di notare nella sua rilettura come la superficie leggera dell’intreccio nasconda un affresco lucido e impietoso di una società avida e venale, dove i rapporti tra le persone sono determinati solo dal denaro e dall’interesse, uno spaccato esemplare in perfetto equilibrio tra leggerezza e disincanto che rendono quest'opera veramente innovativa e affascinante.
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_venerdì 27 novembre 2009, ore 18.00

_Teatro della Quattordicesima

Il Teatro di Gianni e Cosetta Colla

Compagnia di Marionette e Attori

LE AVVENTURE DI PINOCCHIO

di Carlo Collodi

sceneggiatura Gianni Colla

scene Coca Frigerio

musiche Aldo Amadi

regia Cosetta Colla

La storia di Pinocchio è così famosa che non ha bisogno di essere raccontata. Il nostro Pinocchio è tale e quale a quello che avete letto nel libro: ha un papà che si chiama Geppetto, incontra un grillo parlante assai saccente, si fa imbrogliare dal Gatto e dalla Volpe, viene salvato dalla Fatina dai capelli turchini.

Incontrerete tutti i personaggi e i luoghi descritti da Collodi, alcuni in carne e ossa, altri fatti di legno. Geppetto è un anziano signore, laborioso e gentile: porta una parrucca gialla e una casacca sbrindellata che sarà costretto a vendere per pagare gli studi a Pinocchio. Mangiafuoco è un burbero marionettista, con una barba nera, nera: da principio vi sembrerà crudele ma in realtà ha un gran cuore d’oro. La Fatina dai capelli turchini è bella e decisa: quando Pinocchio rifiuta la medicina gli fa crescere il naso così lungo che ve ne accorgerete anche in platea.

L’unica cosa che abbiamo cambiato (il signor Collodi non ce ne voglia) è il finale in cui Pinocchio diventa un ‘ragazzino per bene’: secondo voi è la fine che merita il burattino dal naso lungo?

Noi ne abbiamo preparata una molto diversa, una fine che è tutta una sorpresa.

Ovviamente a favore del nostro eroe di legno.
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_sabato 28 novembre 2009, ore 19.30

_Atelier Carlo Colla e Figli

Compagnia Marionettistica Carlo Colla e Figli

IL CAVALIERE DELLA VIOLETTA

direzione dell’allestimento Carlo III Colla

regia Eugenio Monti Colla

Il cavaliere della Violetta è tratto da un poema cavalleresco di età medievale dal titolo Il romanzo della Violetta. 

Storia di cavalleria, di amori cortesi, di intrighi e sortilegi; storia di innocenza premiata e di malvagità punita. Tutte tematiche assai note al teatro marionettistico per eccellenza e alla drammaturgia popolare. Vi è inoltre una tessitura simbolica che supera il tempo e lo spazio, come sempre nel teatro delle marionette che rende la vicenda attuale: da una parte vi è un mondo di ingenuità, di contemplazione e di armonia; dall’altra il luogo degli intrighi, dei sortilegi e del maleficio per conquistare il potere, la ricchezza e l’amore.

L’atmosfera entro cui si svolge la perenne lotta fra il bene ed il male è quella del mondo “dei cavalieri, delle armi e degli amori”, a cui le marionette regalano grandiosità, effetti speciali e trucchi scenici.

Da questa alchimia nasce il nuovo spettacolo della Compagnia Carlo Colla e Figli per 150 personaggi e 13 quadri, con le musiche originali di Danilo Lorenzini.
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_giovedì 3 dicembre 2009, ore 20.30

_Teatro Sala Fontana

Elsinor

GIOTTO L’UOMO CHE DIPINGE IL CIELO
testo di Davide Rondoni 

con Stefano Braschi, Kendall Katze

scene e costumi Emanuela Pischedda

luci ed elaborazione immagini Lucio Diana

realizzazione scene Sergio Cangini

collaborazione all’allestimento Adriana Rocchi

consulenza musicale Pier Paolo Bellini

regia Franco Palmieri
Una madre di oggi incontra un grande artista del 1300, Giotto, intento a dipingere la Natività su un’impalcatura: ne scaturisce un dialogo surreale sull’arte e sulle sue ragioni. Tra oggetti, colori, pigmenti, acqua e pennelli, Giotto lavora, dipinge, guarda e risponde. Il tempo dello spettacolo è un tempo di continue scoperte, semplici, grandi ed elementari dove la figura del maestro emerge come fascino e strumento indispensabile per conoscere se stessi e la realtà.

Centro della rappresentazione è l’umanità di Giotto, catturata mentre il pittore è intento ad affrescare la sua opera, metafora del teatro capace di accogliere tutto e tutti noi con le sue domande assolute.

Lo spettacolo è ambientato in una bottega artigiana fatta di impalcature, colori e disegni, dove antico e moderno si fondono inseparabilmente con i due personaggi protagonisti.

L’allestimento scenico e i costumi sono realizzati da Emanuela Pischedda, costumista ben nota nel mondo del teatro e del cinema. 
Si ricorda inoltre il prezioso contributo di Lucio Diana, regista multimediale, scenografo, light designer e grafico.
Autore del testo è Davide Rondoni, scrittore e poeta bolognese.

Lo spettacolo ha debuttato nel marzo del 2000 a Firenze nell’eccezionale spazio della Chiesa di Santa Margherita de’ Cerchi, meglio conosciuta come Chiesa di Dante.

teatro d’attore e immagini

età consigliata dagli 8 ai 13 anni

durata 60 minuti
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_venerdì 4 dicembre 2009, ore 20.30

_Piccolo Teatro Studio

Piccolo Teatro di Milano

DARWIN… TRA LE NUVOLE

un’idea di Luca Boschi, Stefano de Luca, Giulio Giorello
regia Stefano de Luca
con Clio Cipolletta, Gabriele Falsetta, Andrea Germani, Andrea Luini, Silvia Pernarella

Originalissimo omaggio del Piccolo a Charles Darwin nel bicentenario della nascita.

Lo spettacolo è il frutto della collaborazione tra un epistemologo, Giulio Giorello, un professore di Fumetto e Cinema d’animazione, Luca Boschi, e un regista di teatro, Stefano de Luca.

Nella cornice di una scenografia animata da immagini in parte originali, in parte rielaborazioni delle illustrazioni di Darwin, tutte firmate da Boschi, si dipana il viaggio del Beagle, il vascello che in cinque anni avrebbe portato lo scienziato alla scoperta dei luoghi più remoti del mondo: un percorso a tappe in cui ogni nuovo approdo, ogni nuova meta, diventa occasione per illustrare alcuni aspetti del sistema evoluzionistico.

Il racconto prende le mosse dal desiderio di due ragazze dei giorni nostri di intervistare quel tranquillo gentiluomo del Kent che avrebbe promosso in biologia una rivoluzione intellettuale paragonabile a quella iniziata da Copernico in astronomia. 

Comincia così un viaggio nel tempo attraverso il teatro.
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_giovedì 10 dicembre 2009, ore 16.30

_Teatro Oscar

TIEFFE TEATRO

I MILANES

drammaturgia di Franco Brevini

con Marco Balbi

regia di Claudio Beccari

musiche di Alberto Faregna

E’ un viaggio lungo i secoli alla scoperta dei Milanes abitanti di una città mille volte distrutta e ricostruita, terra di conquista, crocevia di culture…e fa vivere Milano con i suoi corsi d’acqua e le sue nebbie, il suo carattere forte e altero…e le parole dei poeti danno voce a donne e uomini senza volto: prostitute, ladri e nobildonne, borghesi arricchiti e vecchi che hanno popolato la nostra città nei secoli. 
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_giovedì 10 dicembre 2009, ore 18.00

_Teatro Libero

Compagnia Teatri Possibili
LA LOCANDIERA

da Carlo Goldoni

regia e adattamento Corrado d'Elia

con la Compagnia Teatri Possibili

“Fra tutte le Commedie da me sinora composte, starei per dire essere questa la più morale, la più utile, la più istruttiva [...]una scuola che insegna a fuggire i pericoli, per non soccombere alle cadute.”

E' così che Goldoni definisce questa commedia, mentre in scena vediamo Mirandolina prendere forma: una forma sinuosa, affascinante, ironica. Da una parte archetipo e modello indiscusso di femminilità, dall'altro pratica e calcolatrice donna d'affari; seducente amministratrice delle vite di coloro che nella sua locanda vivono speranze e delusioni, sacrificherà il suo ideale di donna libera in nome della possibilità di scegliere lei stessa il suo destino.

Sarà una Locandiera d'emozione e di buon ritmo, di atmosfere e scambi vivaci, il prezioso e aspettato incontro tra un grande testo e un regista dal personalissimo e incisivo punto di vista. Una pièce che segna il ritorno di Corrado d'Elia a un teatro di parola, del quale è abilissimo costruttore.
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_domenica 13 dicembre 2009, ore 21.00

_Teatro i

Teatro i

LAIT

di Magdalena Barile

regia Renzo Martinelli

con Milutin Dapcevic e Federica Fracassi

e con Silvia Altrui

aiuto regia Francesca Garolla

video Fabio Cinicola

luci e tecnica Romain Fougère, Rocco Colaianna

foto Valentina Bianchi

scene Renzo Martinelli

allestimento in collaborazione con .PSLAB BEIRUT 

da un testo selezionato all’interno del progetto Bancone di Prova - con il contributo di Regione Lombardia Progetto NEXT

Lait è un testo inedito della giovane autrice Magdalena Barile, nato all’interno di un laboratorio dedicato alla nuova drammaturgia (Bancone di Prova) che Teatro i ospita sin dalla sua origine nel 2007.

Mikail e Cal, giovani e luminosi, vengono reclutati dal Greco, fantomatico artista, con il compito di brillare per lui. In cambio della loro luce, Mikail e Cal sperano di ottenere fama e bellezza e diventare a loro volta opere d’arte. La scissione fra luce e corpo, specialità incontrastata del Greco, non manca però di inquietanti effetti collaterali… 

Lait è un testo che parla di luce. Qualcosa di aereo e inafferrabile che nello spettacolo prende corpo grazie all'interpretazione dei due attori (Milutin Dapcevic e Federica Fracassi) e alle installazioni luminose in collaborazione con PSLAB: muri di luci che segnano lo spazio scenico e guidano lo sguardo degli spettatori, delimitando confini.

La luce è qui metafora della vita e dell'energia degli esseri umani. Ma se, come recita il testo, brillare in solitudine è facile, più difficile è riuscire a illuminarsi in due: nello svolgersi dell'azione la luce, che all'inizio appare come meravigliosa potenzialità, diventa oggetto e pretesto dell'avidità dell'altro.

La regia sceglie di far riflettere su come sia facile varcare il confine dell'altro e invaderlo, al punto di annientarlo.
«Lait è un esperimento artistico che racconta di un altro esperimento artistico e delle sue estreme conseguenze. Utilizzeremo linguaggi differenti al servizio di un’unica narrazione, che è già per sua natura evanescente. Se riusciremo a far rifulgere della stessa luce un apparato teatrale complesso come un corpo, fatto di parola, fisicità e immagini, allora l’esperimento potrà dirsi riuscito».

Magdalena Barile
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_sabato 19 dicembre 2009, ore 16.00

_Teatro dell’Elfo

Produzione TEATRIDITHALIA/Asti Teatro

LIBRI DA ARDERE

di Amélie Nothomb 

© Editions Albin Michel

traduzione di Alessandro Grilli

regia di Cristina Crippa

con Elio De Capitani, Corrado Accordino e Elena Russo Arman

luci di Nando Frigerio

suono di Jean Christophe Potvin

Ironica e maliziosa per alcuni, nera, sulfurea e morbosa per altri, Amélie Nothomb è autrice di romanzi di successo che hanno ispirato film e spettacoli, tuttavia ha scritto un unico testo teatrale, Libri da ardere. Cristina Crippa, attrice storica del teatro dell’Elfo e sua assidua lettrice, ha scelto di portarlo in scena, certa della forza dei tre personaggi e dell’attualità di questo gioco crudele. Ne è nato uno spettacolo che dal 2006 raccoglie successi sempre con gli stessi efficaci interpreti: Elio De Capitani, Elena Russo Arman e Corrado Accordino.

Una città, forse di un paese dell’est europeo, in un gelido inverno di guerra è stretta nella morsa finale di un assedio. Un tempo ha avuto una rinomata università e una brillante vita culturale, ormai è semidistrutta dai bombardamenti e ridotta alla fame. Ancora in piedi, la casa di un illustre professore di letteratura ospita, oltre al padrone di casa, Daniel, il suo assistente, e una giovane allieva, amante di turno di Daniel. La situazione d’emergenza altera brutalmente questo microcosmo: a poco a poco i normali punti di riferimento, non solo le convenzioni formali, ma anche quelle più solide su cui si basava l’esistenza precedente crollano, travolti dal puro desiderio di sopravvivenza, che inverte e modifica ogni rapporto, intellettuale, affettivo, di potere, e stravolge il senso intimo di ogni gesto, di ogni abitudine.

Il freddo domina la scena, con la sua capacità di paralizzare, di annullare ogni desiderio che non sia legato ad un pur minimo innalzamento della propria temperatura corporea. È Marina, fragile sotto l’apparente spregiudicatezza, a soffrirne di più, e a proporre per prima l’utilizzo della fornita biblioteca del professore come combustibile.

All’inizio si tratta quasi di un gioco un po’ intellettuale, un complicato “distinguo” tra buona e cattiva letteratura. Ma alla fine, giunti all’ultimo romanzo sopravvissuto, non sono più le qualità letterarie ad avere importanza. E il libro rivela tutta la sua valenza simbolica: rappresenta ciò che più identifichiamo con l’umano: il linguaggio, la comunicazione, la capacità di raccontare e ricordare, la voglia di sognare e immaginare insieme ad altri esseri umani. E allora, dopo l’ultima fiammata, non resta che la grande piazza coperta di neve e bersagliata dalle bombe, per aspettare la morte.
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_martedì 29 dicembre 2009, ore 15.30
_Teatro Franco Parenti, Sala Anima

Teatro Franco Parenti

ANGELO RONCALLI, IN ARTE PAPA GIOAN

scritto e interpretato da Eugenio de’Giorgi
fisarmonica Alberto Faregna

Lo spettacolo Angelo Roncalli, in arte Papa Gioan rappresenta la seconda tappa del progetto di indagine sulle principali religioni monoteistiche che prende il nome di Deus ex machina: dopo la riflessione sulla cultura ebraica attraverso la storia del ghetto di Venezia con Venezia 1516, affittasi monolocale zona Ghetto, è ora la volta della religione cattolica attraverso la figura di Papa Giovanni XXIII. 

Lo spunto alla narrazione proviene da un carteggio originale fra Angelo Roncalli e Emanuele Maffeis, nonno paterno dell'autore: da quelle lettere, da quelle parole, traspare l'intima personalità e la continua energia di Roncalli.

“Come racchiudere la vita di Giovanni XXIII in uno spettacolo di un'ora e trenta minuti? E soprattutto che cosa raccontare? Quello che più mi ha colpito ed interessato è la sua preoccupazione ed il suo attaccamento per il mondo operaio, per i lavoratori. Un pensiero che lo seguirà tutta la vita. Per questo motivo il protagonista che interpreterà tutti i personaggi e che vi guiderà in questo viaggio, sarà un operaio, uno di quelli che gli stava molto a cuore e che ha raccomandato a mio nonno, un certo Giuseppe Volpi. 

Ed è così che Giuseppe Volpi ci racconterà di Angelino e della realtà di Sotto il Monte; dello sciopero di quasi 50 giorni di 830 operai tessili del cotonificio Zopfi a Ranica, alle porte di Bergamo; della missione apostolica in Bulgaria; della difficile situazione politica -per l’accusa a molti vescovi di aver collaborato coi tedeschi invasori- e religiosa -per la questione dei preti operai- che lo aspetta in Francia, della Venezia delle calli e dei lavoratori di Mestre, di Marghera e dell’Arsenale... 

E arriviamo alla fine, al famoso 28 ottobre 1958 quando all'età di 77 anni, con sorpresa di tutti per la sua avanzata età, Roncalli viene eletto Papa e diventa Giovanni XXIII. 

Ma io, o meglio, Giuseppe Volpi, si ferma qui, non vi racconterà la vita del Papa, quel periodo tutti lo conoscono, la sua grande opera di rinnovamento della Chiesa cominciata con il Concilio Vaticano II. Questa è la conclusione, la fine del libro.

Io voglio raccontarvi la vita di Angelo Roncalli, perché solo seguendo e conoscendo il suo passato si può capire la grandezza e l'unicità di questa persona”.

Eugenio de' Giorgi

durata 80’
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_giovedì 7 gennaio 2010, ore 20.30

_Piccolo Teatro Studio

Compagnia Marionettistica Carlo Colla e Figli

I NANI BURLONI

direzione dell’allestimento Carlo III Colla

regia Eugenio Monti Colla

Per quasi quarant'anni, dal 1921 fino alla fine degli anni cinquanta, ad ogni dicembre il fremito delle prossime vacanze natalizie invadeva anche il palcoscenico del Teatro Gerolamo di Piazza Beccaria: e in special modo nei fine settimana, il pubblico dava vita a lunghe code dinanzi al botteghino per assicurarsi i migliori posti per le tradizionali rappresentazioni dello spettacolo I nani burloni. 

Un racconto di Carlo II Colla tratto dalla tradizione leggendaria del Nord Europa, attraverso una vicenda che si sviluppa proprio nella Notte di Natale, dava l'occasione per ricostruire un'atmosfera natalizia ricca di magiche apparizioni e materializzare così le fantasie di ogni adulto e bambino legate al fascino rituale di questo magico momento dell'anno.

Lo spettacolo è un ulteriore esempio di quella straordinaria forma teatrale che tutt'oggi fa presa sul pubblico di ogni età e di tutto il mondo mescolando narrazione, canto, musica, scenografie sontuose e movimenti coreografici di un centinaio di marionette
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_martedì 19 gennaio 2010, ore 15.30

_Teatro Franco Parenti, Sala Grande

Produzione Teatro Franco Parenti

LULÙ

di Carlo Bertolazzi

regia di Andrée Ruth Shammah

con Sabrina Colle 

e la Compagnia del Teatro Franco Parenti

Per la prima nuova produzione della stagione Andrée Ruth Shammah mette in scena un grande autore lombardo, Carlo Bertolazzi, fra i più rappresentativi a cavallo fra 800 e 900 con i suoi ritratti di una Milano di contrasti dove passioni, amori, speranze di cortile e di ringhiera si scontrano con l’agiatezza e il benessere dei quartieri alti. Vittima inconsapevole di un’aspirazione al salto di classe, ad un modo di essere che non capisce e che la esclude è Lulù, figura femminile fra le più vive del nostro teatro. Leggera, istintiva, sincera anche nella menzogna, Lulù sarà ancora più vicina a noi in un allestimento che amplificherà la modernità di questo testo con l’apporto delle tecnologie. Nel ruolo della protagonista Sabrina Colle, rivelazione in Ondine, con la quale Andrèe Ruth Shammah restituirà un personaggio contemporaneo nella sua sensualità, inquietudine e fragilità. Lulù proietta fino a noi un antico sogno d’amore, la storia eterna di una ragazza bella e povera, una farfalla che nel suo volo attrae gli uomini e si innamora di uno studente figlio di papà. La natura di Lulù sfugge anche al giovane che la sposerà. Catturata nelle convenzioni di una società che le è estranea, continuamente bisognosa di conferme e prove d’amore, fra slanci e finzioni, comicità e commozione, Lulù si dibatte nelle contraddizioni fino al finale dove svanirà, inconsapevole, allo stesso tempo traditrice e innamorata.
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_mercoledì 20 gennaio 2010, ore 15.30

_CRT Teatro dell’Arte

Produzione CRT Centro di Ricerca per il Teatro

LA MORTE DI IVAN IL’IC

tratto dal racconto di Lev Nikolaevic Tolstoj

drammaturgia Raffaele Rezzonico

regia Claudio Autelli

con Giulio Baraldi, Fabrizio Lombardo, Valentina Picello, Giulia Viana, Francesco Villano

La morte di Ivan Il'ic, uno dei racconti meglio riusciti di Lev Nikolaevic Tolstoj che affronta il tema dell’uomo di fronte all’inevitabilità della morte, permette al giovane regista Claudio Autelli di indagare come il confronto con un momento della vita che generalmente viene rimosso, quello con la malattia e quindi con la morte, possa diventare una scintilla che faccia esplodere le piccole contraddizioni di un sistema sociale basato sul “comunemente corretto, piacevole e decoroso”. Ivan afferma un istante prima della fine “è finita la morte”. Ma la morte si vive. Il confronto con un appuntamento così imprescindibile può essere occasione di vita. Ribaltare il senso delle cose, delle azioni di ogni giorno, insinuare il dubbio, tramite la storia di Tolstoj, che si è sempre perseguiti un comune sentire, un sistema di valori che esclude la possibilità di un ascolto di sé, un sistema che prescrive tutto quello che bisogna fare perché esso rimanga in piedi e si perpetui. Tutta l’attenzione è portata fuori da sé e l’inseguimento di quest’obiettivo non lascia nessuno spazio per qualcosa che non possa essere sottoposto al giudizio della società che riconosce soltanto i suoi precetti. Tutto rincorre, come ama ripetere Tolstoj, un comune sentire di “piacevolezza e decoro”. Ma questi aggettivi col loro ripetersi hanno sempre di più un suono di plastica, di cellophane, per non sporcare i cuscini del divano nuovo, nel mondo di Tolstoj tutto sembra ammantato dalla plastica, i mobili, gli oggetti, le emozioni. Tolstoj prima descrive l’attenzione dei personaggi per ogni particolare della propria vita che possa concorrere a questa percezione di sé sugli altri, e poi, tramite la malattia di Ivan, ci sbatte in faccia il degrado fisico, psichico dell’uomo di fronte alla morte: Ivan non è più padrone del proprio corpo, non lo riconosce neanche più, le sue funzioni stesse sono malmesse, ha bisogno di qualcun altro per ogni movimento, per vestirsi, per mangiare, per ogni bisogno fisiologico. Il “decoro” analizzato, non nella sua descrizione, ma nella sua decostruzione. Un crollo delle strutture e una fuoriuscita di uno “scandaloso” che permetta lo sfondare di certe porte sigillate da sempre.
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_mercoledì 20 gennaio 2010, ore 21.00
_Teatro i

Teatro i

Mi chiamo Roberta, ho 40 anni,

guadagno 250 euro al mese

di Aldo Nove

progetto e regia Renzo Martinelli, Aldo Nove

con Federica Fracassi e Alberto Onofrietti

fisarmonica Guido Baldoni per Contrabbanda – musica senza frontiere
aiuto regia Francesca Garolla

luci Romain Fougère

Precariato è una parola che fino a pochi anni fa quasi non esisteva, ora è un fenomeno che invade le nostre esistenze allargandosi a macchia d’olio in territori considerati fino a poco fa zone franche, attraversando età e paesi e costringendo un’intera generazione all’impossibilità di progettare, di comprare una casa, di pensare a un figlio, a una famiglia. 

L’universalità delle storie dunque è il centro di questo spettacolo, una vera e propria ricerca letteraria e musicale. Gli spettatori, verranno coinvolti in un viaggio divertente e appassionante attraverso le tante storie tragiche e ridicole raccolte in giro per l’Italia da Aldo Nove. 

Federica Fracassi e Roberto Rustioni, con il contributo musicale di Guido Baldoni, saranno interpreti di queste molteplici storie e coinvolgeranno il pubblico in questo evento. 

Mi chiamo Roberta, ho quarant’anni, guadagno 250 euro al mese è un testo d’inchiesta, edito nel 2006, il primo di quella che è diventata una lunga serie che indaga il “caso precariato”.

Aldo Nove mischia nel suo lavoro l’indagine giornalistica, realizzata attraverso interviste in giro per l’Italia, con introduzioni saggistiche e narrative che approfondiscono alcuni temi evocati e prende di petto con prepotenza un nodo centrale del presente. L’autore usa la scrittura per mettere a nudo la realtà, affiancando ogni volta alle «cose viste» il suo racconto-commento sommesso e radicale sul sogno perduto di una generazione di adulti costretti a forza a rimanere bambini. 
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_martedì 26 gennaio 2010, ore 15.30

_CRT Salone

Produzione CRT Centro di Ricerca per il Teatro

in collaborazione con Armunia Festival Costa degli Etruschi

Festival Teatri delle Mura di Padova

LA MADRE

adattamento dal romanzo Lettere di una novizia di Guido Piovene 

drammaturgia Luca Scarlini

messa in scena e interpretazione di Maria Grazia Mandruzzato

disegno luci Massimo Consoli

Lettere di una novizia è il titolo maggiore dell’opera di Guido Piovene (1907-1974), scrittore vicentino di cui qualche anno fa si è celebrato il centenario della nascita. All’uscita nel 1941 il successo fu netto, ma molte furono le critiche in ambito cattolico, dato il tema cruciale toccato dalla narrazione: quello della malafede e delle sue risonanze inquietanti nella vita e nell’educazione religiose, che costituiscono uno dei fili conduttori della vicenda, nel quadro di più ampia indagine sulla retorica della comunicazione e sul suo impatto sulla vita sociale. La storia della novizia Margherita Passi, che dal convento cerca di convincere un prete della sua necessità di fuggire da un luogo che detesta, si svolge usando la convenzione della comunicazione epistolare, nello svelamento progressivo di una continua serie di doppi fondi, azioni sgradevoli, crudeli, fino al delitto, alla rovina. La trasposizione teatrale punta il riflettore sul personaggio della madre, affidato all’interpretazione di Maria Grazia Mandruzzato, dando a lei il compito di raccontare la vicenda. Un nodo d’odio e amore guida le sue parole, nel ripercorrere le azioni della figlia, morta da poco in carcere, per una possibile resa dei conti. Sullo sfondo scorrono brani dalle musiche di Gian Francesco Malipiero, compositore legatissimo al Veneto in cui nacque e visse; i colli veneti, continuamente evocati, tra lo sfumare della nebbia verso il sole, sono lo sfondo della vicenda e partecipano dei destini dei personaggi.

Luca Scarlini

Il male sorge, dice Piovene, dove nasce qualcosa capace di soffrire. E ancora nella sua presentazione al romanzo “ I personaggi sebbene diversi  hanno un punto in comune: tutti ripugnano dal conoscersi a fondo. Ognuno capisce se stesso solo quanto gli occorre… La malafede è un’arte di non conoscersi , o meglio di regolare la conoscenza di noi stessi sul metro della convenienza.”

Rita e la madre sono due personaggi scomodi, egoisti, dolorosi e doloroso è il loro reciproco bisogno d’amore e di distruzione, e il loro insaziabile desiderio di essere capite.

Maria Grazia Mandruzzato
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_venerdì 29 gennaio 2010, ore 16.30 

_Teatro Oscar

TIEFFE TEATRO

IL FABBRICONE

di Giovanni Testori

drammaturgia di Emilio Russo

Compagnia TIEFFE TEATRO Stabile d’Innovazione 

con la partecipazione di Mimmo Craig

personaggi e interpreti:

il Sandrino Schieppati - Alex Cendron; 

la Rina Oliva - Patricia Conti; 

il nonno Oliva - Mimmo Craig; 

la Redenta - Maria Eugenia D’Aquino; 

il Carlo Villa - Mario Gualandi; 

il Luigi Oliva - Riccardo Magherini; 

la Liberata Villa - Cinzia Massironi; 

la Edvige Schieppati - Anna Priori

l'Antonio Villa - Nicola Stravalaci;

scene e costumi a cura della Accademia di Belle Arti di Brera - Scuola di Scenografia; con la supervisione di Guido Buganza

disegno luci di Mario Loprevite

regia di Marco Balbi
La ringhiera e il cortile sono i protagonisti di questo affresco di storie che rimandano a quella Milano di periferia fotografata tra l’eco non ancora troppo lontana di una guerra che ha lasciato sul terreno e sulle coscienze cumuli di macerie e un futuro ancora incerto. Insomma sono gli anni del Boom e dello Sboom tra le inquietudini e i sogni di gloria di una gioventù in cerca di nuovi riferimenti e la nostalgia carogna di vite invecchiate troppo presto.
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_martedì 2 febbraio 2010, ore 20.45
_Teatro Ringhiera
ATIR

ROBA MINIMA S’INTEND! 

concerto malin-comico

canzoni di Enzo Jannacci 
contaminazioni letterarie da Beppe Viola, Franco Loi, Giovanni Testori, Walter Valdi
di e con Stefano Orlandi 
Massimo Betti (chitarra), Loris Facchin (fisarmonica), Stefano Fascioli (contrabbasso)
Lo spettacolo-concerto è un percorso di musica e parole intorno alla figura del cantautore milanese e della Milano che egli ha raccontato nelle canzoni fin dagli anni ’60. la Milano dei quartieri con i suoi mille personaggi stravaganti e surreali: i “pali” dell’ortica, quello che andava a rogoredo a “cercare i sò danée”, le balere di periferia dove c’è sempre chi “per un basin” avrebbe dato la vita intera. i sogni e le miserie di chi sta ai margini di una società che corre troppo veloce, incurante degli ultimi. il boom economico con le sue contraddizioni, con “Vincenzina” che vuol bene alla fabbrica, quello che “prendeva il treno per non essere da meno” e chi davanti a un documento di residenza “gli viene in mente tutta l’infanzia”. c’è chi sogna il messico perché “tutto si può inventare” e chi insegue una storia d’amore: “roba minima, s’intend, roba de barbun”, e poi c’è chi nonostante tutto ride, e ride di gusto perché “ sempre allegri bisogna stare che il nostro piangere fa male al re, al ricco e al cardinale”.
Jannacci è stato sempre dalla parte degli ultimi, dei balordi, li ha cantati con il cuore in gola, nei suoi versi c’è la speranza che non si arrende. il riso e il sorriso si mescolano con la malinconia dei ricordi, con la tristezza e anche la rabbia per un mondo che non è certo il migliore dei mondi possibili, ma l’abbiamo fatto noi, e in questo mondo ora ci tocca vivere. 
Canzoni comiche e malinconiche, ovvero malin-comiche.
Le canzoni sono introdotte, seguite, contaminate dalle parole di alcuni autori milanesi che, per assonanze logiche e illogiche, danno vita a una carrellata di personaggi eccentrici, surreali, timidi o inquieti, ma sempre densi di quella umanità semplice e schietta di cui erano ricche le periferie popolari e le case di ringhiera della Milano negli anni 50-60. si va da Beppe Viola, giornalista sportivo e ironico scrittore, grande amico di Jannacci, con il quale ha composto oltre a diverse canzoni anche la sceneggiatura del film di Monicelli Romanzo popolare, passando per Walter Valdi uno dei capostipite del cabaret milanese autore tra l’altro di alcune canzoni portate al successo da Jannacci (Faceva il palo, La ballata del pittore), si incontra la periferia milanese raccontata da Giovanni Testori nel ciclo di opere detto I segreti di Milano per giungere alla poesia di Franco Loi, un genovese approdato da bambino a Milano di cui oggi ne è forse il più autorevole poeta dialettale.
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_giovedì 4 febbraio 2010, ore 15.30

_Teatro Franco Parenti, Sala Anima

Produzione Teatro Franco Parenti

ANTONIO E CLEOPATRA ALLE CORSE

di Roberto Cavosi 
Premio Speciale della Giuria Riccione 2007

uno spettacolo di Andrée Ruth Shammah

con Annamaria Guarnieri e Luciano Virgilio 

Un marito e una moglie, ai giorni nostri, in una qualsiasi nostra città, lui senza soldi, lei senza sole, che si chiamano Bambino e Bambina. Lei ha una malattia rara, non può esporsi alla luce. Vivono in uno spazio travestito da sala corse, immersi nel gioco e perdono senza tregua. Lui vincerebbe ma non punta mai. Lei gioca sempre cavalli perdenti. Lui vaga di bar in bar, ruba noccioline e torna ogni volta da lei con storie e immagini della vita di fuori. Ricordano, scherzano, si insultano, ballano, si cercano, si respingono, si fanno domande, non si rispondono. Come in una danza ritmata dalla voce surreale di un commentatore ippico, tenerezza, ironia, crudeltà si intrecciano e sovrappongono alla ricerca di una via di salvezza, per sottrarsi alla minaccia della fine.
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_lunedì 8 Febbraio 2010, ore 21.00

_Teatro Verdi

Scala Mercalli

EDIPO STANCO

di e con Marco Grossi

regia di Marco Grossi

Lo spettacolo nasce da un gioco fatto con la maschera, uno strumento che conserva ancora in sé quella forza superumana in grado di spiazzare spettatori sempre più abituati a non stupirsi più. Perché, allora, essa non trova più spazio nel panorama teatrale italiano? Perché viene relegata a sporadiche apparizioni, deboli ripetizioni di antichi e stanchi codici, piuttosto che alla ricerca di una vita teatrale? Forse perché non è nella commedia dell'arte che la maschera oggi può trovare la sua compiutezza espressiva, ma è necessario andare oltre, cioè prima: quando ancora la maschera era la personificazione di un demone che correva senza posa lasciando che foglie, rami, fiori, terra, fango si attaccassero al suo corpo, prima che quel demone si trasformasse in Arlecchino. Questa maschera primordiale, figura della terra che supera l'umano, può trasmettere le passioni e la catarsi che il mito antico regalava ai suoi spettatori: in essa la tragedia trova rifugio e si traduce in commedia. 
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_martedì 27 febbario 2010, ore 20.45

_Teatro Ringhiera

A.T.I.R. Associazione Teatrale Indipendente per la Ricerca

CLEOPATRÀS

di Giovanni Testori

regia di Gigi Dall’Aglio

con Arianna Scommegna

al violoncello Chiara Torselli 

...dell’immana che fui io me Cleopatràs,

qui, in del magno teatro

e in sulla terra intrega,

cosa de mai ce resteràs?

Nigotta?

Nigottàs?

Cleopatràs è il primo dei Tre lai di Giovanni Testori pubblicati postumi nel 1994. Si tratta di tre lamenti di morte che altrettante figure femminili – Cleopatra e poi Erodiade (Erodiàs) e la Madonna (Mater Strangosciàs) – rivolgono al loro amato. In questa dimensione estrema di congedo, in questo ultimo porsi di fronte alle domande fondamentali sul proprio destino di morte, si cela un canto sfrenato per la vita. In particolare Cleopatràs tocca tutti i tasti del rimpianto per la perduta ricchezza della vitalità. Perchè sono proprio gli elementi più concreti della vita ad ossessionare la mente allucinata della morente: i cibi, le bevande, i vestiti, le canzoni, le vacanze...e l’attaccamento alla propria terra, a quel regno d’Egitto che nella riscrittura testoriana diventa parola di uno spicchio di Lombardia tra i due rami del lago di Como. Il nucleo centrale del monologo diventa un percorso nel tempo e nello spazio, dove attraverso una serie di tappe nei luoghi d’infanzia, si compie un viaggio nella memoria alla ricerca di un tempo perduto, la cui forza evocativa poggia sull’uso sapiente di una lingua entrata di diritto nella storia del teatro italiano.

Il progetto nasce su proposta del Festival Teatrinmovimento (III premio Bassano città palcoscenico per la nuova drammaturgia – giugno 2005), festival che indaga le lingue del teatro; per l’occasione, Arianna Scommegna aveva presentato il testo Cleopatràs in forma di lettura.

L’occasione diventa da subito, per l’attrice, desiderio di approfondimento del testo di uno scrittore, Giovanni Testori, che può considerarsi uno dei padri della drammaturgia italiana del ‘900.
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_lunedì 22 febbraio 2010, ore 21.00

_Teatro Arsenale

Teatro Arsenale

IL BANCHIERE ANARCHICO

di Fernando Pessoa

regia Marina Spreafico

con Mario Ficarazzo e Arsenale-lab

spazio scenico Massimo Scheurer

oggetti Ambra Rinaldo

sonorizzazione musicale Walter Prati

luci Piera Rossi

“Un paradosso ha valore solo quando non lo è”

Fernando Pessoa

Avevamo finito di cenare. Davanti a me il mio amico, il banchiere, grande commerciante e monopolista ragguardevole, fumava … Sorridendo, mi rivolsi a lui. «Pensi: alcuni giorni fa mi hanno detto che lei un tempo è stato anarchico...». «Non è che lo sia stato: lo sono stato e lo sono. Non sono cambiato a questo riguardo. Sono anarchico». «Questa è buona! Lei anarchico! E in che cosa lei è anarchico?... A meno che non voglia attribuire alla parola un senso differente...».

«Dal comune? No, non glielo attribuisco. Uso la parola nel senso comune».

Così comincia Il banchiere anarchico, racconto di Fernando Pessoa pubblicato per la prima volta sulla rivista Contemporanea nel maggio del 1922. Si tratta del resoconto di un colloquio tra due uomini, al ristorante, a fine cena. … un dialogo platonico… Il banchiere, tra un sigaro e l’altro, racconta a uno stupefatto interlocutore perché sia sempre stato e ancora sia, anarchico. Espone il cammino che lo ha portato a realizzare il suo ideale agendo “apparentemente” in maniera opposta a quanto l’anarchismo detta. Questo, sinteticamente, il senso del dialogo. Al bando le false verità, le apparenze, nella ricerca dell’intima essenza delle cose, nascosta appunto sotto il velo dell’apparenza…

Fernando Antonio Nogueira Pessoa nasce a Lisbona nel 1888. Orfano di padre all'età di sette anni, segue la madre, che ha sposato in seconde nozze un diplomatico in Sudafrica. Dopo gli studi all'Università di Città del Capo rientra a Lisbona nel 1905. Impiegato come corrispondente commerciale, inizia a scrivere poesie e svolge un'intensa attività culturale attraverso circoli letterari e riviste. Ma in vita non pubblica che una parte insignificante della propria opera. Muore a Lisbona nel 1935. Tra le opere principali: Il libro dell’inquietudine, II poeta è un fingitore, Una sola moltitudine, Poesie esoteriche.
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_sabato 6 marzo 2010, ore 15.00

_Teatro Leonardo da Vinci

Compagnia Teatrale Quelli di Grock

LA REGINA DELLA NEVE

liberamente ispirato all’omonima fiaba di Hans Christian Andersen

scene e costumi Anna Bertolotti

luci Monica Gorla

scelte musicali Gipo Gurrado

con Cristina Liparoto, Sabrina Marforio, Elisa Rossetti, Bruna Serina de Almeida

regia Susanna Baccari, Claudio Orlandini

un ringraziamento speciale a Ambra Marchini e Tina Monaco

La fiaba narra di due bambini: Kay, ferito dai frammenti dello specchio maligno del diavolo e rapito dalla Regina della neve, e Gerda, alla disperata ricerca dell’amico. Nella fiaba, lo specchio magico, precipitato improvvisamente sul mondo, simboleggia il male che si insinua direttamente negli occhi e nel cuore degli uomini; il male che colpisce, spesso senza senso e senza colpa, che ha il potere di distorcere i sentimenti e di pietrificare le emozioni. Kay, incantato dall’intelligenza e dalla perfezione della Regina, resta prigioniero del cuore gelato, confuso e sedotto dalla solitudine e, convinto di essere protetto e difeso, è in realtà tenuto lontano dalla vita e dagli affetti. Gerda, per salvare l’amico, troverà il coraggio di rischiare e di mettersi in cammino per scoprire un’apertura possibile verso la vita e riuscirà, con tenacia e amore, a sciogliere l’isolamento di Kay, condividendone la sofferenza. Sarà nella relazione, nel riconoscimento, nel fluire dei sentimenti dall’una all’altro che semplicemente la vita accade e, in quell’attimo, sembrerà eterna.
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_lunedì 8 marzo 2010, ore 21.00

_Teatro Verdi

Teatro del Buratto

ELENA

Le eroine del mito

di Ghiannis Ritsos

traduzione di Nicola Crocetti

messa in scena ed interpretazione Elisabetta Vergani

Una vecchia, seduta in una stanza stracolma di cimeli, muti testimoni del solenne passato, consegna la storia della sua vita a un giovane soldato che è venuto a trovarla. Forse spettro della mente, forse in carne e ossa, forse fantasma di uno dei tanti amanti del passato. E’ sola dentro una casa in decadenza, in putrefazione come il suo corpo. Nulla oggi rimane degli antichi fasti, della bellezza e della perdizione di cui Elena è stata simbolo per millenni, nulla resta delle guerre e battaglie che in suo nome si sono combattute, nulla tranne l’inanità del tutto e la vanità di ogni vittoria. Resta la sua voce, alta, limpida e profetica, ancora oggi risonante e necessaria al pari di quella delle altre donne che l’hanno preceduta, Cassandra, Medea, Antigone ed Elektra, nel percorso che Farneto Teatro, con il sostegno del Teatro del Buratto, da anni dedica alle eroine del mito.

Le parole che il grande poeta greco contemporaneo Ghiannis Ritsos affida alla bocca di Elena sono le ultime. Alla fine del suo racconto Elena muore. Ma, come scrive Ezio Savino, non si tratta di vera morte. Non c’è vera morte in questi versi greci. In essi scorre la vita, l’analisi e la riflessione su ciò che è umano, ora come allora, oggi come 3000 anni fa.
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_martedì 9 marzo 2010, ore 19.30

_Piccolo Teatro Grassi

Piccolo Teatro di Milano

ARLECCHINO SERVITORE DI DUE PADRONI


di Carlo Goldoni
regia Giorgio Strehler
messa in scena da Ferruccio Soleri
con la collaborazione di Stefano de Luca
scene Ezio Frigerio
costumi Franca Squarciapino
luci Gerardo Modica
musiche Fiorenzo Carpi
movimenti mimici Marise Flach
maschere Amleto e Donato Sartori
con (in ordine alfabetico, cast in via di definizione) Enrico Bonavera, Giorgio Bongiovanni, Francesco Cordella, Alessandra Gigli, Stefano Guizzi, Sergio Leone, Tommaso Minniti, Stefano Onofri, Annamaria Rossano, Giorgio Sangati, Giorgia Senesi, Ferruccio Soleri, Giulia Valentie

con i musicisti Gianni Bobbio, Franco Emaldi, Paolo Mattei, Francesco Mazzoleni, Elisabetta Pasquinelli

Arlecchino servitore di due padroni è lo spettacolo dei record.

Rappresentato in 40 Paesi del mondo e in oltre 200 città ha superato le 2.600 recite e di gran lunga il numero di due milioni e mezzo di spettatori.

Lungi dal trasformarsi in uno “spettacolo-museo”, Arlecchino conferma la sua natura di “memoria in azione”, capace di trascinare lo spettatore - come diceva Strehler - “nell’empireo del grande teatro comico, inno gioioso di liberazione”.

Il fatto che, in oltre sessant’anni, il ruolo di Arlecchino sia stato interpretato principalmente da due attori, Marcello Moretti e, dal 1963, Ferruccio Soleri (da qualche tempo alcune repliche sono affidate a Enrico Bonavera), accresce il suo carattere di eccezionalità.

Soleri, alla soglia degli ottant’anni, è “Arlecchino” e ha restituito con una straordinaria longevità scenica l’energia senza tempo del suo personaggio.
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_giovedì 11 marzo 2010, ore 18.00

_Teatro Libero

Associazione Teatrale Duende 

PREVISIONI METEO: DILUVIO UNIVERSALE

The rise and fall of Gianpy

di e con Eugenio de’ Giorgi

Previsioni meteo: diluvio universale è uno spettacolo/denuncia,comico, violento, ironico, irriverente. Dopo avervi assistito immagino che la gente “normale” spererà in un “diluvio universale”.

L’argomento è il “caso Antonveneta”: la famosa scalata, la banda dei furbi, le telefonate, la storia quotidiana fatta di corruzioni, banditi, manovre losche, il tutto a danno, come al solito, dei poveri risparmiatori. Nei salotti e nei locali notturni, tra tette e alcool, si costruiscono nuovi castelli di sabbia, progetti/imbrogli economici, si studia indisturbati come fregare il prossimo, con l’approvazione del potere politico e finanziario.

Questo “caso” rappresenta - grazie a Dio - la vittoria della giustizia:qualche volta, raramente, funziona!

Ma se le cose non fossero andate così? Se la giustizia non avesse vinto? Il fallimento di questa scalata non deve rimanere solo un caso, deve diventare la normalità! Speriamo non sia un’utopia. 

Io da parte mia,denuncio: “J’accuse”.

Eugenio de’ Giorgi
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_lunedì 15 marzo 2010, ore 18.00

_Teatro Litta

LITTA_produzioni

Progetto Work in Progress _ IV edizione , primo anno

ZIO VANJA

di Anton Cechov

regia Giovanni Scacchetti

primo spettatore Antonio Syxty

cast in via di definizione

La IV edizione del Progetto Work in Progress apre il triennio con Giovanni Scacchetti, giovane regista diplomato all’Accademia Silvio D’Amico di Roma. Per la sua prima prova registica Scacchetti sceglie Zio Vanja di Anton Cechov.

“Anton Cechov. Ogni volta che nominiamo l’autore del nostro lavoro Zio Vanja, abbiamo voglia di chiamarlo per nome e cognome. Perché proviamo questa sensazione di conoscerlo bene, forse addirittura che sia qui a guardare ancora le nostre vite. Nessun’altro ha saputo descrivere così dall’interno personaggi che sono divenuti universali, ovvero gli specchi, le copie sul palco non già delle nostre apparenze, ma delle nostre corde essenziali e dei nostri sogni. È stato scritto che gli uomini e le donne descritti da Anton Cechov parlano molto mentre intorno non succede niente, e in questo consisterebbe la sua modernità. Ma non è così. Per la verità – e come attori e teatranti noi veniamo per così dire “pesati” dai suoi testi – questi personaggi non fanno affermazioni su di sé ma confessano le loro posizioni, il loro modo di stare al mondo. Sono posizioni che prendono nei confronti della vita che scorre, chiedendo silenziosamente di attribuirle un senso, uno scopo. Posizioni che prendono nei confronti dell’amore: quanto un uomo e una donna possono fattivamente unirsi, e quanto sono destinati a restare soli. Alcuni testi di Anton Cechov, fra questi Zio Vanja, hanno il potere di mettere gli uomini in contatto con sé stessi e così facendo, di aprire le loro anime alle cose del mondo. Il tempo trascorre, accadono delle cose, ci sono dei momenti di silenzio. In quest’alternanza fra il rumore della vita e il silenzio, compare qualche cosa che non ha nome ed è reale, e si apre uno spazio.”

Giovanni Scacchetti
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_giovedì 18 marzo 2010, ore 18.00

_Teatro della Cooperativa

Produzione Teatro della Cooperativa
6% CCA NA VOTA ERA TUTTA CAMPAGNA

scritto diretto e interpretato da Domenico Pugliares

E’ il racconto di un territorio attraverso i racconti fievoli e leggeri di un bambino o attraverso i ricordi dei vecchi.

Senza nostalgia, ma solo constatazione di quello che esisteva e che ora non esiste più. Il territorio di Augusta, e con essa Priolo e Melilli, è stato mortificato e avvilito da anni di industria petrolchimica che ha trasformato una delle coste più belle del mondo in un laboratorio a cielo aperto. Questo ha prodotto ricchezza e ha permesso che i figli dei contadini e dei pescatori diventassero operai, i figli degli operai diplomati e i figli dei diplomati “dutturi” … i dutturi de ficu. Ma dopo dutturi cosa c’è? Il conto. Tutto ha un prezzo e il prezzo pagato da questa gente è stato alto, salato, amaro. Quest’area del paese presenta delle percentuali  di bambini nati con difetti congeniti allarmanti: nel 2000 il picco, il 5,6% dei nati.

Ma “6 per cento” non è uno spettacolo di denuncia, non è uno spettacolo di informazione, non vuole smuovere coscienze e nemmeno uno spettacolo contro lo sviluppo e l’industrializzazione.

E’ un grido di dolore, di stupore, di perplessità; è l’urlo di un uomo che ha il destino disgraziato e vigliacco di essere il padre di uno di questi 5,6%. E’ la sua angoscia e il suo dolore che spacca il cervello, ma solo il suo.

La lingua siciliana è padrona, perché il suo ritmo e i suoi colori non possono essere sostituiti con altro e la narrazione si sviluppa senza ansia, questa è solo del padre.

“..sugnu’n campagna e aspetto un pisci, picchi un pisci prima o poi arriva puru’n campagna…”

E’ sempre così, finchè le cose capitano agli altri non ce ne preoccupiamo.
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_sabato 20 marzo 2010, ore 16.00

_Teatro dell’Elfo

Produzione TEATRIDITHALIA\ Esse.p.a - officineouragan

ULYSSAGE # 6

Uomini al buio. Ade

uno spettacolo di Claudio Collovà dall'Ulisse di James Joyce

con Filippo Luna, Davide de Lillis, Alessandra Luberti

scene e costumi Claudio Collovà

coreografia Alessandra Luberti

luci Nando Frigerio

Il regista palermitano Claudio Collovà indaga con questo Ulyssage # 6 un caposaldo della letteratura anglosassone, il romanzo di Joyce che ha rivoluzionato la cultura del Novecento. Preceduto da uno studio preparatorio, andato in scena con una sola replica lo scorso marzo, lo spettacolo è dedicato al capitolo VI del romanzo, intitolato Ade il funerale. Si tratta dell’inizio di un percorso attraverso L’Ulisse che, data la complessità e la varietà del romanzo, vedrà nuovi spettacoli incentrati su altri episodi. Il regista accoglie e rielabora nel suo spettacolo le corrispondenze di cui l’opera si nutre, a partire dalla struttura che ricalca l’Odissea omerica, sia per quanto riguarda i personaggi che l’andamento dei capitoli: un’epopea eroicomica in cui le peregrinazioni di Ulisse in mari e terre lontani divengono i movimenti di Mr. Bloom per le strade e nei bar di Dublino dalle otto del mattino alle ore piccole di un’unica giornata.

“La partecipazione di Bloom al funerale di un conoscente, morto, si dice, di un colpo apoplettico, ha come corrispondente omerico la discesa di Odisseo all’Inferno. Discesa nel nulla, questo è il significato che generalmente si attribuisce a questo episodio, particolare reso evidente dall’apparente vacuità del dialogo dei becchini di Amleto sulla morte e sulla vita, dalle diffuse considerazioni di carattere religioso, costantemente venate da ironia e disprezzo, dall’umore generalmente nostalgico con cui si guarda alla poca vita rimasta dalla soglia di un abisso. Ma il VI episodio ha come tema dominante il rapporto tra padre e figlio. Tutto il romanzo è in realtà anche il racconto di un inseguimento. Un padre alla ricerca di un figlio e di un figlio alla ricerca di un padre. Bloom vive la sua visita in modo appartato e meditabondo, con l’animo colmo della memoria di Rudy – il figlio morto appena nato – abbandonandosi a una lunga fantasticheria sulla morte. Simbolo di questa situazione esistenziale è il personaggio ignoto, Mc Intosh, tredicesimo in fila al funerale, un fantasma uscito dal nulla e numero della Morte, un uomo cieco, che Bloom molto poeticamente chiama ‘uomini al buio’, regalandomi un titolo che amo molto. Sull’altra sponda Stephen Dedalus che come Telemaco cerca il padre Ulisse senza in effetti mai trovarlo, e che nel suo dubbio affettivo trova la forma di un Amleto a noi contemporaneo ed eterno. Due uomini questi miei personaggi al capezzale di un Angelo morto, o com’è più giusto, in una eterna agonia.”

Claudio Collovà
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_domenica 21 marzo 2010, ore 16.00

_PIM Spazio Scenico

PIM Spazio Scenico/Robabramata

FERITE CHE MI SOMIGLIANO
studio al femminile sulla solitudine

di Barbara Toma
“non mi interessa come si muovono le persone, mi interessa cosa le muove”
Pina Bausch
Ferite che mi somigliano è parte di un progetto più ampio, il cui titolo provvisorio è Plurale Femminile e che presenta al pubblico i valori della femminilità rivendicandone il diritto alla diversità e alla libertà.
L’inconsueto utilizzo della scena con il suo invadere gli spazi attigui e la natura interattiva, itinerante dello spettacolo aumentano il coinvolgimento del pubblico, che diventa concretamente parte della performance. 

Ferite che mi somigliano è un lavoro sul femminile che parte dal fisico della donna e si concentra sulla sua valenza di corpo sacrificale, per indagarne la sofferenza e la solitudine.

Trae spunto dalle storie di donne diverse, accomunate dalla sofferenza e, quindi, dalla solitudine: la sofferenza infatti non si può condividere, nella sofferenza si è sempre soli. Pur nel loro isolamento emotivo, queste donne incrociano i loro percorsi fatti di corpo, suono, segno. 
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_lunedì 29 marzo 2010, ore 21.00

_Teatro Arsenale

Teatro Arsenale

ELECTRONIKA 2010 – DE PROFUNDIS 

liberamente tratto dal De Profundis di Oscar Wilde

di Claudio Marconi e Matteo Pennese

musica Matteo Pennese e Walter Prati

Claudio Marconi voce e regia

Matteo Pennese cornetta, bandoneon e live electronics

Walter Prati violoncello e live electronics

L’angoscioso racconto della discesa agli inferi del grande autore inglese, incarcerato a seguito di un processo per omosessualità, diviene qui occasione per una partitura di parole e suoni le cui emergenze si saldano reciprocamente attraverso l’utilizzo di una tecnologia raffinata e completa.

Diffusione del suono attraverso un sistema di spazializzazione multicanale, stratificazioni dei segnali, attivazioni di video, luci e suoni tramite sensori di movimento e ad infrarossi. Tali componenti vanno a costruire uno spettacolo la cui drammaturgia si fa evento, poiché la complessa rete di relazioni che la compone ne determina una struttura fluida in cui il risultato finale è certamente determinato, ma non i percorsi per realizzarlo.

La voce recitante di Claudio Marconi interagisce con la partitura tecnologico-musicale di Matteo Pennese e Walter Prati, creando dunque un amalgama originale e sorprendente, che restituisce il grande testo di Wilde in tutta la sua forza suggestiva di straordinaria contemporaneità.
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_martedì 13 aprile 2010, ore 20.30

_Teatro Sala Fontana

Elsinor teatro stabile d’innovazione
DON CAMILLO E PEPPONE SONO ME

tratto da racconti di Giovannino Guareschi 

con Stefano Braschi nel ruolo dello scrittore

in baracca Luca Ronga

scene e costumi Emanuela Pischedda 

musiche Franco Visioli 

disegno luci Giorgio Cervesi Ripa

assistente alla regia Giuditta Mingucci 
i burattini sono di Brina Babini

scrittura e messa in scena dei burattini Stefano Giunchi
drammaturgia e regia Franco Palmieri 
Questo spettacolo, in cui realtà e poesia si intrecciano per ricreare le storie di Mondo piccolo, di Diario clandestino e di Gente così, è un invito alla conoscenza della straordinaria scrittura e della fertile creatività di uno degli scrittori italiani più letti nel mondo. Sulla scena scorrono episodi, racconti e scritti di Giovannino Guareschi che ricostruiscono il gusto e il sapore di un’epoca abitata da gente attaccata alla terra, capace di slanci imprevedibili, di passioni contrastate e di oniriche fantasie. 

Il celebre parroco Don Camillo e il sindaco Peppone, resi con burattini di legno e cartapesta, sul palco dialogano e si azzuffano con la loro proverbiale forza espressiva, ma quando si rivolgono al loro baffuto autore/creatore, di cui sono il litigioso alter ego, sembrano acquistare una maggiore vitalità e una inaspettata autonomia teatrale.

Lo spettacolo ci accompagna in mezzo alle risse verbali dei protagonisti, ci porta tra i racconti della piena del fiume e ad ascoltare il ritorno a casa dai campi di concentramento, ci conduce sull’argine a rivivere la leggenda del cane e a sentire il canto dello scorrere dell’acqua. 

Il palcoscenico si riempie di storie semplici e popolari, di fatti genuinamente comici che, in alcuni momenti, diventano sublimi e tragici, di episodi attraverso i quali il pubblico, anche quello più giovane, accoglie con sorpresa e si appassiona alla paterna figura di Guareschi, che nella prima scena ci dice: “Il mio cappotto ha una piccola toppa proprio in corrispondenza del cuore e dal forellino che essa copre entra un sottile soffio d'aria gelida. E il cuore duole trafitto da quello spillone di ghiaccio”.
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_mercoledì 14 aprile 2010, ore 20.30

_Teatro Carcano

Compagnia del Teatro Carcano

SEI PERSONAGGI IN CERCA D’AUTORE

di Luigi Pirandello

regia di Giulio Bosetti

con Giulio Bosetti, Antonio Salines, Silvia Ferretti, Nora Fuser

con la partecipazione di Marina Bonfigli

Chi non ha visto Sei personaggi? Chi non ne è rimasto sorpreso e affascinato la prima volta, e poi l’ha voluto rivedere e di nuovo l’emozione è tornata?

Molte sono le edizioni proposte in questi ultimi anni. E perché allora riprenderlo? Il fatto è che solamente vedendolo e rivedendolo lo spettatore potrà cogliere il fondo della sua misteriosa teatralità. E poi ci sono i giovani, che non l’hanno mai visto. Non possiamo privarli di questa scoperta, se li vogliamo anche spettatori di domani. 

Sei personaggi è esploso negli anni Venti, ma è rimasto in vita per ogni generazione, e chiunque abbia scritto di teatro non ha potuto fare a meno in seguito di tenerne conto.

Da parte mia posso dire di essere stato a lungo vicino a questo testo. Fui il Figlio all’inizio della mia carriera, nella messa in scena con maschere curata da Gianfranco De Bosio. E poi lo misi in scena io negli anni Settanta recitando il ruolo del Padre.

E ancora fui il Padre negli anni Ottanta, quando chiamai Peppino Patroni Griffi per la regia.

Ricordando Peppino e il lavoro fatto da lui mi occuperò della nuova messa in scena, che voglio dedicare ai giovani. Vedendo per la prima volta Sei personaggi si sentiranno partecipi di una grande avventura teatrale.

Giulio Bosetti

Una messinscena, quella diretta da Giulio Bosetti, di bel nitore che ben mette a fuoco il personaggio del Padre interpretato dal bravissimo Antonio Salines … è un Padre di corposa umanità che ogni volta, con i suoi compagni, torna a soffrire, a sanguinare, a dilaniarsi, non ricercando una trasmutazione in forma, ma una sorta di liberazione, di ritrovamento del proprio essere … In una compagnia affiatata e di buon livello va segnalata Silvia Ferretti, una Figliastra convincente nel suo essere furente, insidiosa, provocatoria.
Corriere della Sera
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_giovedì 15 aprile 2010, ore 15.30

_Piccolo Teatro Strehler

Teatro de gli Incamminati/Teatro Stabile del Friuli Venezia Giulia

EDIPO RE

di Sofocle

regia di Antonio Calenda

con Franco Branciaroli

Scritta probabilmente nel 430 a.C., la tragedia si incentra sul mito di Edipo, che dopo aver risolto gli enigmi della Sfinge ha ottenuto di regnare sulla città di Tebe e di sposare la regina Giocasta, vedova del re Laio; sarà questo l’inizio della sua sventura. “Edipo – spiega Branciaroli - è l’eroe tragico che non sa chi è: tutto gli casca addosso perché tutto è già avvenuto. La conoscenza di sé avviene attraverso il dolore. Appena conosce diventa cieco, come fosse il prezzo da pagare”.

Nella messa in scena di Calenda diventa così protagonista la dimensione dell’incubo che Edipo rivive dentro di sé e attraversa per raggiungere la conoscenza, come una ricerca psicoanalitica nel proprio passato, riscrivendolo con parole di atroce verità. Nell’interpretazione dello stesso Branciaroli si raccolgono altri personaggi della tragedia – oltre Edipo, Tiresia e Giocasta – a dimostrare che in lui e nella sua carne si convogliano tutti i frutti e le radici della colpa. Accanto c’è un coro tutto maschile a fare da eco e moderno commento, come accadeva nell’antichità.

41

_lunedì 19 aprile 2010, ore 20.30

_Teatro Litta

LITTA_produzioni

DEMOCRACY A.D.

[Democracy Anno Domini]

Lo spettacolo della democrazia / la democrazia che fa spettacolo

happening teatrale di Antonio Syxty

“Per bontà divina, nel nostro paese abbiamo tre cose indicibilmente preziose: libertà di parola, libertà di coscienza e l’accortezza di non praticarle mai.”

Mark Twain

Dopo la grande attenzione di critica riscossa da Mi ami? Do you love me? di R.D. Laing la scorsa stagione, la nuova produzione del Teatro Litta diretta da Antonio Syxty si propone come un happening che usa il teatro come contenitore, come piattaforma per esibirsi in quello che può essere definito Lo spettacolo della democrazia ovvero La democrazia che fa spettacolo.

“Nella nostra epoca - e non solo nel paese in cui vivo - la democrazia è diventata un grande, infinito spettacolo mediatico di dimensioni planetarie. Perché la democrazia fa spettacolo, perché la democrazia è lo spettacolo. La democrazia fa audience perché la televisione fa audience, perché il web genera contatti, milioni di contatti, milioni di facce, trilioni di fotografie, milioni di storie, di voglia di esserci, perché esserci è democratico, perché esserci è un modo per fare spettacolo di sé e della propria vita: in foto, in filmati, in frasi, in gesti o azioni, purché siano visibili, accessibili ad altri milioni

di utenti. Il risultato è una vita che non ha e non avrà mai più diritto all’oblio e sarà sempre on demand. Politici, cantanti, attori, psicologi, veline, magistrati, tronisti, finanzieri, scrittori, pubblicitari, faccendieri, conduttori televisivi, cardinali, assassini, editori, vittime, carnefici, imprenditori, tycoon, banchieri, giornalisti ecc. loro sono gli ‘attori’ del grande spettacolo. E poi c’è la gente comune, le persone comuni, che vogliono diventare a loro volta ‘attori’ nel grande spettacolo della democrazia, in tv o sul web, sui blog, nelle chat, su youtube o sui social network più in voga. Non importa quale piattaforma ‘teatrale’ usino, l’importante è fare parte del grande spettacolo.”

Antonio Syxty
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_sabato 24 aprile 2010, ore 15.00

_Teatro Leonardo da Vinci

Compagnia Teatrale Quelli di Grock

HOME SWEET HOME

di Valeria Cavalli

collaborazione al testo Claudio Intropido

scene e luci Claudio Intropido

con Giulia Bacchetta

regia Valeria Cavalli, Claudio Intropido

consulenza scientifica Cerchi d’Acqua

Home sweet home racconta un mondo di apparente perfezione, in cui tutto è normale, in cui tutto è giusto ma che in realtà nasconde verità terribili. È la stessa protagonista di questa storia, Anna, ad aprire agli spettatori la porta della sua “dolce casa” e svelare nel racconto la nascita e l’evoluzione di un amore malato. 

La nuova produzione di Quelli di Grock è dedicata a un argomento delicato e spesso taciuto come la violenza domestica ed è grazie al linguaggio del teatro che si riescono a raccontare le efferatezze che si consumano tra le rassicuranti mura domestiche, l’insana complicità che spesso nasce fra vittima e carnefice, il complesso rapporto fra chi fa del male e chi pensa di meritarlo, la paura di dire, di confessare che il nemico è proprio lì, seduto sul divano accanto a noi.

Dopo Quasi Perfetta, un’altra storia al femminile che la forza emotiva del teatro consegna a una dimensione universale. 
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_martedì 4 maggio 2010, ore 20.45

_Teatro Out Off

Teatro Out Off

LA GILDA DEL MAC MAHON

di Giovanni Testori

con Elena Callegari

regia di Lorenzo Loris

Testori è l’inventore di una straordinaria saga "neorealista", sulla storia intima e privata della Milano degli operai e proletari degli anni cinquanta. La Gilda del Mac Mahon è uno dei suoi racconti più significativi. 

I personaggi come la Gilda sono emblemi della "gioventù bruciata" che abitavano le periferie milanesi nel dopoguerra e vivono di sogni acerbi quanto ardenti, di amori consumati, di speranze deluse e illusioni bruciate. Solo le luci del varietà riescono, per un attimo, a lenire il grigiore di una periferia che offre ben poco ai loro fremiti. 

E’ un racconto pervaso di notevole fisicità e sensualità, talora di ironia, che si incide come simbolo, quadro esistenziale con impianti da fotoromanzo ambientato tra società ciclistiche, palestre di boxe, immensi caseggiati; ma anche il mondo dorato della rivista e della commedia musicale di cui Testori fu sempre un grande ammiratore.
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_sabato 15 maggio 2010, ore 16.00

_Elfo Puccini, sala Pasolini

Teatridithalia 

NEL BUIO DELL’AMERICA

Tone Cluster

di Joyce Carol Oates

traduzione di Luisa Balocco

edizioni Sellerio

regia di Francesco Frongia

con Corinna Agustoni e Luca Toracca

voce registrata di Ferdinando Bruni

Lo scandaglio che da tanti anni l’Elfo dedica alla drammaturgia contemporanea si arricchisce di un nuovo nome. A scegliere la scrittrice americana Joyce Carol Oates, nota in Italia soprattutto per i suoi racconti e romanzi (l’ultimo è Sorella, mio unico amore, edito da Mondadori), è Francesco Frongia, regista, co-regista e autore video di tanti spettacoli prodotti dalla compagnia. I testi della Oates compongono un affresco formidabile della società americana, un mosaico di storie che, unendo alla precisione della descrizione sociologica una raffinata indagine psicologica, arrivano a descrivere le motivazioni più profonde e nascoste del malessere che attraversano la vita americana.

Tone Cluster esemplifica magistralmente queste caratteristiche: si tratta di un atto unico che, affiancato a L’eclissi, è andato in scena ed è stato pubblicato con il titolo riassuntivo di Nel buio dell’America. Vicino alla produzione più noir dell’autrice - che non risparmia analisi spietate della famiglia occidentale - il testo ritrae una coppia piccolo-borghese del New Jersey, la cui vita è stata stravolta dall’arresto del figlio, accusato dell’omicidio di una giovanissima vicina di casa. L’interpretazione di questi due bellissimi personaggi, scritti con una finezza che ne fa risaltare tutta la complessità, è affidata a due volti storici dell’Elfo, Corinna Agustoni e Luca Toracca.

Frank e Emily Gulick vengono fotografati nell’atto di rilasciare un’intervista televisiva: sono soli sul palco, interrogati da una voce fuori campo che li sconcerta e intimorisce formulando domande ora scontate ora eccessivamente pretenziose, pseudo-scientifiche e universali. L’intervistatore passa da banalità quali “siete stati felici qui a Lakepointe, a tirar su la vostra famiglia come ogni coppia americana, con le vostre speranze e le vostre aspirazioni?”, all’altisonante “è possibile che in termini di frattura, di disarmonia, o, forse, in ogni istante il comportamento umano riproduca quello delle particelle infinitesimali di luce?”. Nel disperato tentativo di proclamare l’innocenza del figlio (a carico del quale, veniamo man mano a scoprire, si accumulano prove) i due genitori inanellano una galleria di luoghi comuni e pregiudizi con esiti inevitabilmente tragicomici. Ma a venir ridicolizzati non sono solo i valori preconfezionati su cui poggia la famiglia dei Gulick, emblema di quella americana, ma anche la pretesa di tanto giornalismo televisivo di interpretare la realtà spettacolarizzandola.
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_domenica 23 maggio 2010, ore 16.00

_PIM Spazio Scenico

PIM Spazio Scenico

UN PIZZICO DI FOLLIA

un progetto di Maria Pietroleonardo

Un pizzico di follia si sofferma, con uno sguardo nostalgico e divertito che stinge a tratti nel grottesco, sul teatro di varietà. Ne fa rivivere i protagonisti, con pregi e difetti portati all'eccesso: la soubrette un po' appassita, un gruppo sparuto di ballerinette, il prestigiatore maldestro, figuranti vari, insomma quell’umanità desiderosa di mostrare il proprio “talento” a spettatori invitati ad un viaggio verso un mondo oggi completamente scomparso.

Molti registi cinematografici, come Fellini, si sono divertiti a rievocare il mondo dell'avanspettacolo, della rivista e del varietà, che ha prodotto grandi comici e attori: Totò, Sordi, Fabrizi e De Filippo. Artisti che hanno espresso le ansie, le aspirazioni e anche l’inadeguatezza di chi vive veramente solo sulla scena. 

E’ proprio a questo genere di artista che Un pizzico di follia, attraverso molteplici riferimenti testuali (Petrolini, Flaiano, D'Annunzio, Maldacea, Marinetti in un continuo alternarsi di “alto” e “basso”) vuole rendere omaggio.
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_giovedì 27 maggio 2010, ore 18.00

_Teatro Libero

Associazione Teatrale Duende 

COPPIA APERTA, QUASI SPALANCATA

di Dario Fo e Franca Rame

regia di Eugenio de’ Giorgi

L’Associazione Teatrale Duende riprende uno dei testi più famosi e dissacranti di Dario Fo e Franca Rame, scegliendo di giocare con il luogo comune per eccellenza della contestazione antiborghese: quello della - teorica - libertà assoluta nei comportamenti sessuali della coppia. "

Coppia aperta, quasi spalancata è la storia grottesca di due coniugi alle prese con un matrimonio che sta andando alla deriva: la ‘coppia aperta’ è un'invenzione del marito per giustificare le sue infedeltà di immaturo, vanaglorioso Don Giovanni, con comico strazio della moglie ridotta a maldestri tentativi di suicidio. Fino a che, di questi vantaggi, gode il maschio tutto bene…ma cosa succederebbe se la donna, superate le iniziali ritrosie, decidesse di prendersi la sua parte di libertà?
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_giovedì 24 giugno 2010, ore 18.00

_Teatro Libero

Compagnia Teatri Possibili

HARD CANDY

di David Slade

regia di Corrado d'Elia

con la Compagnia Teatri Possibili

Una ragazzina e un uomo si conoscono in chat, s'incontrano e niente sarà più come prima.

Hayley ha quattordici anni, è candida e delicata, Jeff ha trentadue anni, è affascinate e distinto, ma niente in verità è come sembra. La ragazzina viene addescata? L'uomo è l'orco cattivo? Tutti ci siamo sentiti dire da bambini “non accettare caramelle da uno sconosciuto”, ma se le caramelle è lei ad offrirle? Se la ragazzina, dietro l'aspetto innocente, nasconde una consapevolezza incredibile e un piano perfetto?

In un susseguirsi imprevedibile e sconcertante di accadimenti, la storia prende le tinte del thriller e il dramma si compie. I ruoli s'invertono continuamente. Una tortura lenta, fisicamente e psicologicamente devastante, che lo contringerà a un gesto estremo. Tratto da una storia vera, per la prima volta in teatro, Corrado d'Elia mette in scena uno spettacolo forte che indaga il mondo sommerso delle chat, la cronaca dei nostri giorni, la pedopornografia, i risvolti psicologici delle nostre mille facce nascoste. 

MILANO PER LO SPETTACOLO – LE STAGIONI 2009/2010

QUARANTASETTE  SPETTACOLI TEATRALI A INVITO PER CHI NON SEMPRE VA A TEATRO


