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Hannspree
Finsardegna
Legacoop
Confesercenti
Cantine Su’Entu
Bar Florio
Golden Art

Arti Grafiche Pisano
11 travel group
UpSchool

| nostri mecenati:

Giuseppina Medde
Stefania Montis
Roberto Orru

Maria Maddalena Vargiu
Maria Cristina Vargiu
Maria Luisa Brodu con
Massimo Brodu e Fabiana
Mura

Maria Rosaria Patta
Sandro Porcu

Franco Sardi

Maria Concetta Coni

Anna Maria Pisano

Fabio Giorgi

Luisa Mancosu

Angelo Orfano Chiarenza
Maria Franca Peis
Mercedes Casta

Rita Murgia

Pierangela Pisu con Maria
Francesca Pisu)
Emanuele Pisano
Gianluigi Pili

Elisabetta Fulgheri
Giuseppina Loria

Maria Laura Scano

Giuseppe Biggio
Patrizia Manis

Alice Soru

Marta Immacolata Onnis
Maria Roberta Matta
Maria Giulia Serpi
Barbara Piras

Giacomo Barni
Francesca Maria Ismaelle
Cogoni

Federico Papale con
Simonetta Tola

Rossella Serri

Elena Tropeano

Bruna Maria Paderi
Mariantonietta Deidda
Luca Maciocco

Virginia Chessa

Susanna Galasso

Marina Gardu

Maria Franca Caredda
Maria Mercedes Incollu
Maria Mannia con Arcangelo
Puddori, Domenico
Fumagalli, Giacinta Mannia
Pasqualina Coronas
Alberto Pullano

Luca Sale

FOTO COPERTINA: PAUL CARLILE

Il flusso di cambiamento prosegue e nel 2019
coinvolge questo oggetto ibrido che avete tra

le mani. Un nuovo formato che raccoglie non
soltanto la promozione delle nostre produzioni,
delle ospitalita e degli incontri di formazione,

e & anche sedimento di riflessioni, spazio di
confronto che non teme la complessita; in grado
di accogliere una molteplicita di prospettive,
potenziate dal varco sul web, permesso dai
QRcode disseminati tra le pagine.

Non si tratta soltanto di una novita di forma.

Ci guida una riflessione inesausta e radicale
sul ruolo del Teatro di Rilevante Interesse
Culturale all'interno della collettivita e ci appare
necessario farci creatori, produttori, promotori
di contenuti culturali.

Trasformiamo i luoghi che abitiamo: il Teatro
Massimo accoglie un nuovo punto ristoro e una
nuova libreria; spazi che, insieme alla street tv

e alla MGallery, contribuiscono a questa volonta
di ibridazione. A Nuoro I'hub creativo si sviluppa
su due luoghi: il Teatro Eliseo e Casa Manconi.

Come nella sbilenca partita a scacchi in
copertina, manteniamo una propensione
giocosa, e - senza mai arroccarci - inventiamo
nuove mosse e strategie, per lo scacco matto
a un avversario invisibile, per reinventarci
sempre e di nuovo. Raccogliamo quindi i frutti
della semina di questi anni - premi, crescente
tournée internazionale e pubblico - dall'altra
teniamo uno sguardo accogliente e propenso
a nuove visioni, in direzione di quello che non
abbiamo ancora raggiunto.

Per commenti e suggerimenti scrivere a:
direzione@sardegnateatro.it
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Legenda: anagata,
in lingua sanscrita significa
"quel che non abbiamo
ancora raggiunto"
gata, "quel che abbiamo
camminato"

gata (quel che abbiamo camminato)

maggio 2015 - dicembre 2018

Lezioni di Storia

L'avvoltoio

Urania d'Agosto

lo non faro la mia fine

Dalla parte dei topi. Rime sparse di Paola Atzeni
Le nostre storie ci guardano

La paura

Riccardo 3 - 'avversario

Perfetta

Diario di un pazzo

Il cappotto

Gogol, un classico della modernita

Ai miei tempi

Giovanna detta anche Primavera

Poesia dell'autoritratto.

Intervista a Valentino Mannias

We Are Still Watching

Calendario & Informazioni MAS Cagliari
Calendario & Informazioni TEN Nuoro
Macbettu

Crisi e sperimentazione.

Uno sguardo sul teatro argentino contemporaneo
Il corpo € cultura.

Focus sul teatro di Tadeshi Suzuki

Ovunque proteggimi

Venti contrari

Materia e voce.

Intervista a Walter Porcedda sul teatro di figura
Il giardino dei ciliegi

Corso drammaturgia audio

Formazione

Il corpo archetipico.

Intervista al maestro Theodoros Terzopoulos
Voiceover.

Le voci teatrali leggono la letteratura sarda

| racconti ascoltati. Intervista a Storytel Italia
Programma per un teatro per bambini
Accessibilita - Audience engagement
Progetto scuola

ONDA. Rida > Destination Corse-Sardaigne
Immaginare la citta. RigenerAzione a Sant'Elia.
Intervista a Claudio Zasso

Le Cisterne. Centro commerciale naturale
ST Club
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Gli spettacoli che abbiamo prodotto
e/o ospitato da maggio 2015 a dicembre 2018

gata (quel che abbiamo camminato

+45
Sebastian Garcia Ferro

10 MINIBALLETTI
Collettivo Cinetico

714 2128
Flavia Mastrella Antonio Rezza

A LOVE SUPREME
Anne Teresa De Keersmaeker
con Autunno Danza

A ROOM FOR ALL OUR
TOMORROWS

Igor & Moreno

con Autunno Danza

ABBA S'ABBA IL CANTO
DELL'ACQUA
Gavino Murgia

ACTIONS
lan Duyvendak Nicolas Cilins

ADDA PASSA 'A NUTTATA
Meridiano Zero

ALEXIS -
UNA TRAGEDIA GRECA
Motus

AMORE
Scimone/Sframeli

ANELANTE
Flavia Mastrella Antonio Rezza

ARESTE PAGANOS E | GIGANTI
Is Mascareddas

ASK FOR THE MOON:
THE TEEN DEMANDS
Mammalian Diving Reflex

AUDIOGUIDE
Cristian Chironi

B.

Trickster-p
BARANTA
Cristina Maccioni

BAU #2
Barbara Berti
con Cada Die Teatro

BED AND BREAKFAST
Heike Schmidt

BENVENUTO UMANO
Collettivo Cinetico

BETWEEN ME AND P.
Filippo Michelangelo Ceredi

BILAL
Consorzio Scenico
con Cada Die Teatro

BILAL
Fabrizio Gatti, Annalisa Bianco

BIRDIE
Agrupacion Senor Serrano

BLU
Francesco Origo
con Compagnia ¢ajka

BLUMEN
Luigi Tontoranelli,
Maria Assunta Calvisi

BUCHETTINO
Societas Raffaello Sanzio

BUTTERFLY
Kinkaleri

CAFFE SINAI
Alessandro Cevenini, Daniel
Dwerryhouse, Luigi Tontoranelli

CARTE D'IMBARCO
Carovana S.M.I.
con Autunno Danza

CE NE ANDIAMO PER
NON DARVI ALTRE
PREOCCUPAZIONI
Deflorian/Tagliarini

CELL PHONE, HELL PHONE
Mammalian Diving Reflex

CENTO
Michela Murgia, Marco Sanna

C'ERO ANCH'IO
Compagnia Menoventi
con Cada Die Teatro

CHILLIN' WITH THE CHIEF
Mammalian Diving Reflex

CHROMA
Alessandro Sciarroni
con Autunno Danza

CINEMA CIELO
Danio Manfredini

COME STO
Batisfera con Akroama

CUORE DI TENEBRA
Ferai Teatro

DA PARTE LORO NESSUNA
DOMANDA IMBARAZZANTE
Fanny & Alexander

DE MAN IN EUROPE
Lucas De Man

DESERT
Leonardo Delogu con AR/S
Arte condivisa in Sardegna

DESIR MIMETIQUE
Jacopo Jenna
con Autunno Danza

DIARIO DI PROVINCIA
Oscar De Summa

DIARIO DI UNA
CASALINGA SERBA
Ksenija Martinovic
con Cada Die Teatro

DONNE CHE SOGNARONO
CAVALLI

Daniel Veronese, Roberto
Rustioni

DRIVE_IN #9 CAGLIARI
Strasse

EAT THE STREET
Mammalian Diving Reflex

ECUBA, ULTIMO ATTO
Giancarlo Biffi
con Cada Die Teatro

EL TITIRITERO
Horacio Peralta
con Is Mascareddas

ELVEDON
Christos Papadopoulos

ESEMPLARI FEMMINILI
Fattoria Vittadini

ESODO
Valentino Mannias

ESSERE GRAMSCI
Clara Murtas

ESTASI
Enzo Cosimi con Autunno Danza

FAMILY AFFAIR
Zimmerfrei

FIDELIS FORTIBUS
Circo Ronaldo

FIVE EASY PIECES
Milo Rau

FLAMING DOORS
Maurizio Saiu

FOTOFINISH
Flavia Mastrella, Antonio Rezza

FRATTO X
Flavia Mastrella, Antonio Rezza

FREIER KLANG
Claudio Morganti, Rita Frongia

GDG - LA GINNASTICA
DEL GUERRIERO
Silvia Costa

GIACINTO PANNELLA DETTO
MARCO PERFORMANCE AUDIO
Nark Bkb

GIANNI LA SOCIETA
DELLO SPETTACOLO
Caroline Baglioni

con Cada Die Teatro

GIOVANNA DETTA
ANCHE PRIMAVERA
Valentino Mannias

GIUDA

Compagnia MK
con Autunno Danza
H+G

Alessandro Serra con Autunno
Danza e Festival Tuttestorie

HAMLET IN REBIBBIA
Fabio Cavalli

HENRI MICHAUX:
MOUVEMENTS
Marie Chouinard con FIND

HM HOUSE MUSIC
Strasse

HUMAN
Marco Baliani, Lella Costa

I AM WITHIN + | AM WITHOUT
Dewey Dell con Autunno Danza

| DREAM
Abbondanza/Bertoni
con Autunno Danza

| GIGANTI DELLA MONTAGNA
Roberto Latini

| VERYFERICI
Shebbab Met Project
con Cada Die Teatro

IDIOT-SYNCRASY
Igor e Moreno

IL BERRETTO A SONAGLI
Sebastiano Lo Monaco

IL CIELO NON E UN FONDALE
Deflorian/Tagliarini

IL COLORE ROSA
Aline Nari con Autunno Danza
e Festival Tuttestorie

IN GIRUM IMUS NOCTE
(ET CONSUMIMUR IGNI)
Roberto Castello

con Autunno Danza

INCENDI
Wajdi Mouawad,
Guido De Monticelli

INTIMITA
Compagnia Amor Vacui
con Cada Die Teatro

INVISIBILMENTE
Compagnia Menoventi

JESSICA AND ME
Cristiana Morganti
con Autunno Danza

JESUS
Babilonia Teatri
con Cada Die Teatro

JOSEPH_KIDS
Alessandro Sciarroni
con Autunno Danza

JUNTURAS
Gavino Murgia

KINSHASA ELECTRIC
Ula Sickle

LA FEBBRE DEL SABATO SERA
Babilonia Teatri

LA FISARMONICA VERDE
Andrea Satta, Ulderico Pesce

LA IMAGINACION DEL FUTURO
La Re-sentida

LA PAURA
Federico De Roberto, Francesco
Bonomo

LA SORELLA DI GESUCRISTO
Oscar De Summa

LA VITA FERMA: SGUARDI SUL
DOLORE DEL RICORDO
Lucia Calamaro

L'ACCORDO
Corrado Giannetti, Rossella Faa

L'ANATRA, LA MORTE E IL
TULIPANO

Tardito/Rendina con Autunno
Danza e Festival Tuttestorie

L'AVVOLTOIO
Anna Rita Signora, Cesar Brie

LE FERITE DEL VENTO
Juan Carlos Rubio,
Francesco Brandi

LE SORELLE MACALUSO
Emma Dante

LE TOUR DU MONDE DES
DANSE URBAINES EN 10
VILLEs

Ana Pi-Francois Chaignaud-
Cecilia Bartolea con Autunno
Danza e Festival Tuttestorie

LEONCE UND LENA
Patrizio Dall'argine
con Is Mascareddas

LERCIO LIVE
Redazione Lercio

LES THERMES
France Distraction,
Amicale de Production

L'INSONNE
Lab 121

LO SPAZIO DELLE RELAZIONI
Sonenalé

L'OMBRA DELLA SERA
Alessandro Serra

L'UOMO CHE CAMMINA
Leonardo Delogu

MACBETTU
Alessandro Serra

MDLSX
Motus

MEMORIE POSSIBILI
Pietro Riparbelli -
con Signal Festival

MEZZO TORO
Lucido Sottile

MILK AND BLOOD
Franco B

MIO FIGLIO ERA COME
UN PADRE PER ME
Fratelli Dalla Via

con Cada Die Teatro

MORTE ARABA - LA GENESI
Maurizio Saiu

MULTITUD
Tamara Cubas

NACHLASS-PIECES SANS
PERSONNES
Rimini Protokoll

NEL MONDO GRANDE E
TERRIBILE

Daniele Maggioni Maria Grazia
Perria Laura Perini

NIGHTWALKS WITH
TEENAGERS
Mammalian Diving Reflex

NORD-NORD OVEST
Meridiano Zero

NOZZE DI SANGUE
Marcello Fois, Serena Sinigaglia

OBLIVION
Sarah Vanhee

OKTOBRE
Cie Oktobre

OVERLOAD
Sotterraneo

PAVANA PER ANTIGONE
Hanna Preuss
con Leggendo Metropolitano

PERFORMING MEDIA
STORYTELLING
Carlo Infante

PETER PAN GUARDA SOTTO
LE GONNE
Liv Ferracchiati - The Baby Walk

PIACERE, CHET BAKER!
Luigi Tontoranelli

PILGRIM
Lucy Suggate

PINOCCHIO VA A SCUOLA
Marco Nateri

PINOCCHIO
Zaches Teatro con Cedac

PITECUS
Flavia Mastrella, Antonio Rezza

PITUR - ANTONIO LIGABUE
2 MOVIMENTO
Mario Perra

PROJECT SOLARIS
de Jong&de Witte

PURPURINE
Lia Careddu

QUASI GRAZIA
Marcello Fois, Vleronica Cruciani

RAFALES,
MACHINE (CUNT) FIRE
Motus

REALITY
Deflorian/Tagliarini

ROMANZO D'INFANZIA
Abbondanza/Bertoni
con Autunno Danza

ROMEO E GIULIETTA OVVERO
LA PERDITA DEI PADRI
Biancofango

SACRA FAMIGLIA
Nunzio Caponio

SCENDE GIU PER TOLEDO
Giuseppe Patroni Griffi,
Arturo Cirillo

SEARCH AND DESTROY
Meridiano Zero

SETTE BAMBINE EBREE
Caryl Churchill, Rosalba
Ziccheddu

SETTIMO CIELO
Caryl Churchill, Giorgina Pi

SHADOW DOUBLE
Nezaket Ekici

SKRYF
Gijs van Bon

SOFFIO
Enrica Spada

SOGLIE
Massimo Carlotto, Marco Sanna
con Is Mascareddas

SONNAI
Davide lodice

SORRY, BOYS
Marta Cuscuna
con Cada Die Teatro

SPADONERI A MARI
Michela Murgia,
Elio Turno Arthemalle

STASERA SONO IN VENA
Oscar De Summa

STILL LIFE
Dimitris Papaionnou
con Cagliari 2015

STILL LIFE
Ricci/Forte

SUL CONCETTO DI VOLTO NEL
FIGLIO DI DIO
Romeo Castellucci

SURROGATE
Mongelli/Spooner

TANGO GLACIALE RELOADED
Mario Martone
con Autunno Danza

THE GREAT EUROPEAN
DISASTER MOVIE
Annalisa Piras

THE PIXELATED REVOLUTION
Rabih Mroué

THE SPEECH
Irene Russolillo
con Autunno Danza

THIS IS NOT WHAT IT IS
Meridiano Zero

TIPOLOGIA DELLA
RESISTENZA

Pablo Tapia Leyton
con Autunno Danza

TO BE OR NOT TO BE ROGER
BERNAT
Fanny & Alexander

TO THE WORLD'S END
Frank Bolter con Teatridimare

TODO LO QUE ESTA A MI LADO
Fernando Rubio

TRACK
Graeme Miller

TRATTATO DI ECONOMIA
Roberto Castello,
Andrea Cosentino

TRIGGER OF HAPPINESS
Ana Borralho e Joao Galante

TWO/BOLERO
Ballet National De Marseille con
ASMED

UN BES - ANTONIO LIGABUE
1 MOVIMENTO
Mario Perra

UN ESQUIMESE IN AMAZZONIA
Liv Ferracchiati - The Baby Walk
con Cada Die Teatro

URANIA D'AGOSTO
Lucia Calamaro, Davide lodice

VENTI CONTRARI
Is Mascareddas

VILLAN PEOPLE

Pantakin con Cada Die Teatro
VIRGILIO BRUCIA
Compagnia Anagoor

con Cada Die Teatro

VITA AGLI ARRESTI DI AUNG
SAN SUU KYI
Marco Martinelli

VOGLIO PARLARE ITALIANO
E SARDO
Nina Feldman

WAITING FOR YOU
Arno Schuitemaker
con Autunno Danza
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MAS_Teatro Massimo Cagliari Ticket_7€ intero_5€ ridotto

Tutte le lezioni sono
introdotte da
MICHELA ATZENI e
CRISTINA MACCIONI

Teatro di Rilevante Interesse Culturale

27 gennaio, ore 11

cardegna
0419y

Libreria
Edumondo

Teatro
Massimo™
Cagliari

A

O RIOFUA I

Apre un nuovo spazio libri
al Teatro Massimo
di Cagliari

VIALE TRENTO 9 libreria@edumondo.it

L TEATRO MASSIMO %
L +39 345 9804109

- Ylorie
T TAMIOMEOSLUG .-

Teatro Massimo
Viale Trento 9

Quartiere Villanova
Via Sulis 47

Cagliari

Teatro di Rilevante Interesse Culturale

<drdegna
0J}P9y

M gallery @ Teatro Massimo

via de magistris 12, cagliari

800609162 numero verde
www.sardegnateatro.it/content/mgallery

M gall

visual & performing arts

* X %

* * .

* * 7ﬁ§ / ' Fondazione

* * - o

G PORFESR  SARDEGNA
SARDEGNA 2014-2020

UNIONE EUROPEA REGIONE AUTONOMA DE SARDIGNA " FILM COMMISSION
Fondo europeo di sviluppo regionale REPUBBLICA ITALIANA REGIONE AUTONOMA DELLA SARDEGNA

10 febbraio, ore 11
3 marzo, ora 11

Le Lezioni di Storia proseguono al Teatro Massimo.

Il ciclo di incontri legato alle utopie del Novecento ha preso I'avvio domenica
7 ottobre con il prof. Emilio Gentile, a proposito del sogno della Repubblica,
€ proseguito in novembre con il tema della nascita dell'Europa e il nuovo
welfare, sviluppato dal prof. Mauro Campus e la rivoluzione del Concilio

Vaticano Il dalle parole del prof. Guido Formigoni.

Lezioni di Storia
VOGLIAMO LA LUNA

1948 -1978, utopie e conflitti

Dalle ceneri della Seconda guerra mondiale si esce

con una sola certezza: al passato che ha generato

tanto orrore non si puo né si vuole tornare. Bisogna
immaginare un mondo nuovo e la generazione nata
durante la guerra lo fara con la musica, con la letteratura,
col cinema, col pensiero filosofico e scientifico.

Sei grandi storici racconteranno trent'anni della storia

del nostro Paese ripercorrendo le tappe piu significative
della vita della giovane Repubblica ltaliana: dall'entrata
in vigore della Costituzione alla stagione dei movimenti
e delle utopie che si chiudera con la violenza tragica
del terrorismo e |'uccisione di Aldo Moro.

Domenica 27 gennaio 2019, ore 11

1965-1968 SAN FRANCISCO -
PECHINO - PARIGI: UNA COMUNE
GLOBALE

Marcello Flores

Nei primi anni Sessanta, nei campus delle
universita americane nasce un movimento
contro il conformismo imperante: nella
musica, nella letteratura, nei costumi
sessuali...Poi arriva la politica - le
manifestazioni contro la guerra in Vietham -
e il movimento sbarca in Europa. Una intera
generazione contesta le vecchie regole,
anche quelle del modo di vestirsi e di

vivere in famiglia.

Marcello Flores ha insegnato Storia
contemporanea e Storia comparata
all’Universita di Siena.

www.laterza.it
www.sardegnateatro.it

Domenica 10 febbraio 2019, ore 11

1968-69 VOGLIAMO TUTTO:
GLI STUDENTI, GLI OPERAI E...
GLI ASTRONAUTI

Giovanni De Luna

Nel biennio della contestazione la ribellione
italiana viaggia tra studenti e operai: dalla
primavera delle universita all’autunno caldo
delle fabbriche. L’ltalia uscita dal boom non

e sufficiente a contenere I'utopia di un mondo
migliore, piu giusto e piu libero insieme.
Intanto una utopia antica, quella del’'uomo
sulla luna, si avvera nell’estate del ‘69.

Giovanni De Luna ha insegnato Storia
contemporanea presso I’Universita
degli studi di Torino.

Editori @ Laterza

Lezioni di Storia est unu format creadu dae sa Domo
editora Laterza e acasagiada in su Teatro Massimo dae
duos annos. Ocannu su tema pertocat sas utopias de

su segundu millénniu, dae sa fine de sa segunda gherra
mundiale finas a s'aspiratzione pro una costitutzione
democratica ; dae s'utopia de sa USSR finas a sas
gherras pro sos deretos, passende pro sos bisos mannos
de sos movimentos de sos istudentes de sos annos 70.

Lezioni di Storia, a format created by Casa Editrice Laterza,
will be hosted at the Teatro Massimo for the second year.
The focus will be on the utopias that animated the twentieth
century: from the end of World War |l to the aspiration to

a democratic constitution, from the utopia of the USSR to
the battles for rights, passing through the great dream of
student movements of the 70s.

Domenica 3 marzo 2019, ore 11

1974-78 DALLA BATTAGLIA
PER I DIRITTI ALLE STRAGI
TERRORISTICHE

Simona Colarizi

Gli anni Settanta mettono a dura prova

le utopie dei due decenni precedenti.

La politica non cambia come si sperava,
I’economia resta quella del mercato
capitalistico. Gli individui pero continuano

a rivendicare i loro diritti di liberta:

il movimento delle donne, protagoniste dei
referendum sul divorzio e sull’aborto, sembra
ottenere un cambiamento di pil lunga durata
nello stile di vita degli italiani. Nel 1978 -
trent’anni dopo la Costituzione - la stagione
dei movimenti e delle utopie sembra chiudersi
nella violenza tragica del terrorismo, con

il tragico epilogo dell’'uccisione di Moro.

Simona Colarizi & professore emerito
di Storia contemporanea dell’Universita
di Roma La Sapienza.
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TEN_Teatro Eliseo Nuoro

2 febbraio, ore 21
3 febbraio, ore 18.30
4-5 febbraio, ore 11

MAS_M3_Teatro Massimo Cagliari

2-3-4-5 aprile, ore 10.30
5e 7 aprile, ore 17
6 aprile, ore 19

Premio alla
drammaturgia"
conferito a L'Avvoltoio
dalla SIAD-Societa
Italiana Autori
Drammatici

Premio
Franco Enriquez 2018
per una comunicazione
e un'arte di impegno
sociale e civile

Premio speciale
Claudia Poggiani,
allinterno del Premio
Calcante 2014

L’AVVOLTOIO
di Anna Rita Signore
regia Cesar Brie

Il focus de L’avvoltoio € sul piu grande poligono militare
d’Europa in Sardegna; il testo procede come un’inchiesta
giornalistica che condensa biografia personale e collettiva;

lo spettacolo assurge a opera poetica in cui le azioni sono
cucite insieme nella trama della commedia umana.

César Brie sovrappone un contenuto di denuncia, ossia fatti di
un’attualita stringente — tuttora irrisolti — a una regia puntuale,
in cui le differenti personalita attorali compongono una
polifonia corale, punta lo sguardo sulle capacita precipue

del teatro di farsi luogo di poesia e coscienza, lotta e incanto.
In una scena in cui ogni oggetto ha una sua eco, i protagonisti
rovistano tra le macerie dell’'umano sull’umano. L’avvoltoio

e un’allegoria visiva, inscena un’intimita che ha peso sociale
perché, demolendo gli idoli, scava nella facolta di fare il bene.

César Brie ponet in iscena su cuntestu de sos poligonos militares in
Sardigna, partende da s'audio de Anna Rita Signore. Su testu, arrubiadu
dae su fogu, raspitzosu, pistiddosu est istadu postu in campu dae unu cast
de atores in gradu de s'esprimere a manera poetica, ma sena de lirica,

su dramma de una terra abusada.

César Brie puts on stage the context of training areas in Sardinia starting
from the study of Anna Rita Signore. The script, passionate, crude, burning,
is conveyed in a poetic way and without lyricism by the actors, offering a
contemporary drama of an abused land.
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Durata_50’

Testo e indagine di: Anna Rita Signore
Regia: César Brie

Assistente alla regia: Anna Rita Signore
Con: Emilia Agnesa, Agnese Fois, Daniel
Dwerryhouse, Valentino Mannias, Marta Proietti
Orzella, Luca Spanu, Luigi Tontoranelli
Musiche: Luca Spanu

Costumi: Adriana Geraldo

Scene: Sabrina Cuccu

Luci: Loic Frangois Hamelin

Tecnico di compagnia: Vito Settanni
Produzione: Sardegna Teatro

«Un ringraziamento particolare al Procuratore

Domenico Fiordalisi e al suo lavoro ostinato, difficile,

scomodo. Senza la sua inchiesta sui veleni del
Poligono, L’Avvoltoio non sarebbe nato»

FOTO: ALESSANDRO CANI
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REGIONE AUTONOMA DE SARDIGNA
REGIONE AUTONOMA DELLA SARDEGNA

Isportellu Linguisticu Regionale

- Faghet tradutziones de atos ufitziale

- Faghet interpretariadu sardu-italianu e italianu-sardu

- Collaborat cun sos ateros Entes

- Promovet sa limba in cada logu e pro totus

- Donat consulentzia linguistica a atividades privadas

- Faghet cursos de sardu de livellos diferentes (CUBAS)

- Coordinat sos ateros isportellos linguisticos territoriales

Beni a nos chircare!
Semus in Arburada de Trieste, 186 de Casteddu (Il pianu)

ma finas in Tatari e S'Alighera! | l

Tel. 070.606.5067/070.6064948
Mail: pi.limbasarda@regione.sardegna.it
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MAS_Teatro Massimo Cagliari Durata_50’

3 febbraio, ore 19
4 febbraio, ore 10.30

Maria Grazia Sughi in

URANIA D’AGOSTO

di Lucia Calamaro
regia Davide lodice

Una donna matura scocciata, seccata, asociale, accanita

lettrice notturna di Urania e fanatica della vita e delle opere

degli astronauti, durante un isolatissimo agosto in citta, soffre

di un’estrema crisi di alienazione e comincia a confondere le
cose. Poco a poco il suo spazio interiore, fratturato dall’insonnia,
trasformera lo spazio esteriore in spazio siderale. Da questa
stagione di lotta interiore uscira profondamente trasformata.
Urania d’Agosto ha le qualita morali di un romanzo di formazione
accidentale sviluppato su una figura amara, indecisa su tutto,
delusa a prescindere, dove lo scandaglio dell’inazione e della
crisi esistenziale, anche se sostenuti dal fermento della fantasia,
vengono sempre traditi dalla caduta nel reale, che ¢ piu forte,
piu vasto, piu tutto: “e 'impossibile, quello vero”.

Unu austu bascosu e desoladu aberit a sa crisi e alienatzione de una fémina infadada

dae sos afannos de sa vida. Sa metafora cosmologica est che a unu bassu de sighidu;

sa domo est che una istatzione in ue bolant sos significados. sa soledade de s'astronauta
est s'isprigu de sa betzesa illuniada.

A burning and barren August opens to the scatterbrained crisis of alienation of an elderly
woman, annoyed by the griefs of life. A two-way monologue of poetic humanity, capable
of looking at the boredom of existence.

Di: Lucia Calamaro

Regia, colonna sonora: Davide lodice

Con: Maria Grazia Sughi e Michela Atzeni
Spazio scenico: Tiziano Fario

Costumi: Daniela Salernitano

Aiuto regia: Giusi Salidu

Training e studi sul movimento: Michela Atzeni
Luci: Loic Francois Hamelin

Produzione: Sardegna Teatro
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FOTO: ALESSANDRO CANI

La solitudine dell’astronauta
si rispecchia nella condizione
ovattata e sbiadita dell’anzianita

Note di regia

Lavorare sulla scrittura di Lucia (Calamaro) fornisce un’esperienza
intima, caotica e indocile come sono gli ingarbugli dei pensieri,

il flusso irrisolto della psiche. Senza un filo narrativo, affiorano tratti
densi di umanita e la riscrittura scenica verso la quale abbiamo
proceduto si articola sulle modulazioni sentimentali di figure che
abitano un universo di solitudine. Questo testo € un canto psichico,
rappresenta lo sprofondamento esistenziale di Urania, una signora
anziana, stra-lunata che galleggia nel suo cosmo personale,

nell’interiorita negletta di una vecchiaia irretita dal tedio dell’esistenza.

La scena & spazio medicale, dal colore azzurro di Urano, dove si
dispiega la dinamica tra Maria Grazia Sughi — attrice cui il testo &
dedicato, fervente fulcro di questo immaginario — e Michela Atzeni,
coro corporeo e contraltare di un costante flusso di coscienza. Gia
presenze preziose di Sonnai, ho lavorato con loro per operare una
sintesi del testo non prosastica ma poetica, in cui risuonasse
espanso I'eco del vuoto siderale di un unico stato di coscienza.

La metafora cosmologica funge come basso continuo; la casa &
una stazione orbitante in cui i significati fluttuano. La solitudine
dell’astronauta si rispecchia nella condizione ovattata e sbiadita
dell’anzianita, in cui i contorni dei ricordi si illanguidiscono e la
domanda di senso rimbomba scottante e insieme distorta.

Davide lodice

2 domande a Maria Grazia Sughi

Il testo & stato scritto perché fosse recitato da te.
Come ci navighi dentro?

Il testo di Lucia € molto bello, tuttavia - pur rispettando ogni parola
scritta - chi ha costruito un percorso ritagliato su di me ¢ stato
Davide lodice. lo dentro lo spettacolo mi trovo perfettamente a
mio agio, provo un‘emozione fortissima a vivere questo bellissimo
personaggio, che e Urania.

Qual ¢ il rapporto con il coro corporeo, agito da Michela Atzeni?

lo mi trovo di fronte a un talento di esperienza, sul piano del lavoro
sul corpo. Michela & un'attrice che ha fatto per anni un lavoro
molto profondo sulla propria corporeita in scena. Sono affidata
completamente a lei, I'interazione € talmente perfetta che nasce
quasi una somiglianza fisica tra noi.
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MAS_M3_Teatro Massimo Cagliari

10 febbraio, ore 17 (studio)
8-9 maggio, ore 21

10 maggio, ore 19

11-12 maggio, ore 17

Progetto
selezionato
nell'ambito di
Page On Stage -
2°studio

IO NON FARO LA MIA FINE
di Paola Atzeni
regia Nicolo Columbano

Note dell’autrice

lo non faro la mia fine & la storia di un inizio, la storia
di una giovane donna che diventa madre di un piccolo
fagotto di 2,800 kg con la sindrome di down, che
inconsapevolmente la prende per mano per farle fare

i primi passi verso una nuova vita, fatta di altalene
emozionali. Elisa mette al mondo con forza il figlio
Giaime e con altrettanta forza inizia a combattere

i pregiudizi che si annidano attorno alla disabilita

del figlio. La madre di Elisa ¢ il primo ostacolo da
saltare: I’antico pensiero che un figlio disabile sia una
vergogna, una croce da portare per tutta la famiglia,
risveglia in Elisa il conflitto mai concluso con la madre
che si perpetua dai tempi della sua infanzia: un
contesto povero, sovraccarico di figli da sfamare, di cui
la stessa madre & vittima, rendono la relazione aspra,
dura, violenta. E poi I’'amore con Giovanni il padre

di Giaime, che sembra essersi dissolto nei problemi
quotidiani, esaspera il suo desiderio di emancipazione,
di liberta universale e rende ancora piu forte il rifiuto di
un futuro che le era stato confezionato dalla famiglia,
dagli occhi giudicanti di chi la vede esclusivamente
come madre e casalinga, al servizio di tutti tranne che
di se stessa. C’e la Sardegna contemporanea, con
continui richiami ai miti della vita arcaica, che traccia
numerose strade nella vita dei protagonisti, strade che
sembrano allontanarsi dal focus della disabilita, ma
che in realta si incontrano per dare piu forza all’'urlo

di una donna stanca di essere vista come la pecora
nera della famiglia con I’'unica colpa di correre dietro
ai libri e di amare un figlio che ancora oggi la societa
ha difficolta a guardare senza il riflesso accecante

del pietismo. lo non faro la mia fine € un intreccio di
domande sulla vita e sulla morte, su cosa & sano e

Su cosa invece € malato, un ordito fatto di funi che
sembrano cappi al collo, ma che potrebbero diventare
splendide altalene sulle quali giocarsi I’esistenza.

Paola Atzeni

La Sardegna contemporanea,

con continui richiami ai miti della
vita arcaica, che traccia numerose
strade nella vita dei protagonisti

Note di regia

Tu sai qual e la tua fine? Te la sei mai figurata nel teatro della
tua mente e del tuo corpo? Ti sei mai sorpreso a scrutarne le
tracce nei riflessi piu nascosti del tuo sguardo?

La fine reclama il suo opposto: I'inizio. Due punti in uno che
continuano a restare due: forse sarebbe meglio dire due zone,
perché dell’inizio - cosi come della fine - non possiamo avere
esperienza, in quanto eccedono il dominio della volonta.

Due avvenimenti che, dal loro legame di tensione reciproca,
generano lo spazio di quel movimento che chiamiamo vita, lo
scandalo della vita di quell’animale noto come essere umano.
Nella Sardegna dei nostri giorni una giovane madre lotta e si
ribella alle ipocrisie, all'immobilismo e al male che si annidano
nella famiglia e nella societa per donare al proprio figlio un
futuro degno di essere chiamato ancora umano.

Le parole del testo /o non faro la mia fine della drammaturga
Paola Atzeni, al di la del loro involucro, hanno in sé la forza

di un appello che sa farsi universale e toccare alle viscere |l

tempo che attraversiamo, per scuotere le pretese di una ragione

che, nelle sue varie figure (la Legge, la Madre, la Societa), si
pretende assoluta, indifferente e cieca allo scandalo della vita
che sempre si offre nella bellezza della sua diversita.

Nicolo Columbano

In sa Sardigna de oe, una mama si bortat contra a s'ipocrisia, s'immobilidade e sos
males de sa sotziedade pro podere donare unu tempus benidore de giudu a su figiu.
Sos faeddos de Paola Atzeni tenent sa fortza de s'universalidade e tocant su tempus
chi semus atressende, movende dae fundu resones chi parent assolutas, indifferentes
e tzegas ananti de sa bellesa de sa vida chi si mustrat semper diferente.

In contemporary Sardinia, a young mother rebels against the hypocrisy, immobility, and
evil that lurk family and society to give her son a future worthy of being called human.
The words of the playwright Paola Atzeni have the strength of a universal appeal and
shake the absoluteness claims of reason, indifferent and blind to the scandal of life that
always offers itself in the beauty of its diversity.

Testo: Paola Atzeni

Regia: Nicoldo Columbano

Con: Michela Atzeni, Edoardo Mario Capuano,
Ornella D'agostino, Luca Spanu

Scene: Tiziano Fario

Costumi: Serena Trevisi Marceddu

Luci: Loic Frangois Hamelin

Produzione: Sardegna Teatro

In collaborazione con I’Associazione

culturale Carovana SMI

11



Paola Atzeni nasce a Cagliari nel 1984 e vive a Isili, piccolo Autrice del testo /o non faro la mia fine - produzione 2019 di TEN Teatro Eliseo Nuoro Docu-film

paese del centro Sardegna, base del suo lavoro. Drammaturga Sardegna Teatro - scrive anche poesie e filastrocche. Queste B . Durata 90’ il cir?;?rzznaﬂeTEN
e promotrice culturale, collabora con diversi enti culturali per rime sono dedicate ai topi, animali invisi ai pi,, che - in queste 9 febbraio, ore 18.30 = Teatro Eliseo NUOro
i quali organizza attivita e eventi principalmente legati alla righe - sono oggetto di un ribaltamento semiotico, che li rende Ingresso libero

promozione e divulgazione della lettura e del teatro. soggetti sbilenchi, finalmente degni di attenzione benevola.

LE NOSTRE STORIE

Dalla parte dei topi
rime sparse di Paola Atzeni

12

DALLA PARTE DEI TOPI 1

Dalla parte dei topi,

animali sporchi e schifati

perché quando hanno fame

non fanno le fusa a padroni addomesticati,
ma cercano la strada del cibo.

DALLA PARTE DEI TOPI 2
Dalla parte dei topi
perché ben che vada
fanno una vita da cani.

DALLA PARTE DEI TOPI 3
Ancora dalle parte dei topi
perché il nostro ribrezzo

non gli impedira

di seppellirci tutti e comunque.

DALLA PARTE DEI TOPI 4

Dalla parte dei topi

perché mentre il mondo corre
per addobbare il Natale

loro dormono.

In fondo non aspettano nessuno
e nessuno aspetta loro

DALLA PARTE DEI TOPI 6
Sempre dalla parte dei topi
mammiferi che si spostano in lungo e in largo
senza bandiere e pedigree.

DALLA PERTE DEI TOPI 9

Smisuratamente dalla parte dei topi,
perché alcuni sono portatori di tifo

eppure non pretendono di capire la politica.

DALLA PARTE DEI TOPI 10
Dalla parte dei topi

perenni condannati,

senza il tempo di esprimere
il loro ultimo desiderio.

DALLA PARTE DEI TOPI 11

Sono ancora dalla vostra parte

amici discreti

perché di notti insonni pensando al cibo
ne ho passato anche io,

di veleni mascherati da formaggio
spesso ho fatto scorta

e quando penso alle trappole lusinghiere
che nel tempo ho raggirato

come Voi

semino il passaggio di “gratitudine”.

DALLA PARTE DEI TOPI 12

Dalla parte dei topi

perché ti entrano in casa

nonostante siano fottutamente impauriti

e alla ricerca di un formaggio che non c'e.

DALLA PARTE DEI TOPI 15
Perché tornano sempre,
anche solo per morire incollati,
vicino a un pezzetto

di desiderio giallo.

DALLA PARTE DEI TOPI 16

| topi sono delicati

nell'aggirare i compagni morenti

sopra le trappole sudicie.

Con lo sguardo pieno di dolore e paura
rinunciano alle leccornie
e si aggrappano

a qualsiasi cibo insapore
di nome sopravvivenza.

Cl GUARDANO
di Sergio Naitza

Un ventennio di storia della Sardegna, dagli anni '50 al 1970:

e il periodo cruciale in cui si esce da una economia agropastorale
per entrare - complice il Piano di Rinascita - nell’epoca della
trasformazione industriale. Ogni cambiamento fa i conti con i
retaggi della tradizione e del passato. Questo cortocircuito fra
antico e moderno emerge dal rapporto epistolare di un fratello,
costretto a trasferirsi a Cagliari per cercare lavoro, con la sorella,
rimasta invece nel piccolo paese dell’interno. Nelle loro lettere

si specchiano i grandi temi che agitano la storia sarda, dalle
miniere all’emigrazione, dalla pesca negli stagni alle prime
cooperative, dal banditismo alla nascita della Costa Smeralda,
dalla industrializzazione al Cagliari dello scudetto. Il cuore pulsante
del documentario sono le immagini custodite nell’archivio della
sede Rai di Cagliari: un montaggio rapido assembla sequenze

da inchieste, documentari, servizi giornalistici, lasciando ampio
spazio a spezzoni originali di interviste. Una commistione di vero
e verosimile che diventa chiave narrativa per esplorare la nostra
storia recente, capace pero di interrogarci — riproponendo temi e
problemi tuttora irrisolti - e di invitarci alla riflessione.

Una bintena de annos de istoria de Sardigna, dae sos annos ’50 a su 1970: est su
periodu de importu in ue si essit dae una economia agropastorale pro intrare —

pro more de su Pianu de Renaschida - in su tempus de sa mudadura industriale.
Cada mudongiu depet torrare contu a s’eredade de sa traditzione e de su connotu.

A documentary on twenty years of Sardinian history, from the ’50s to 1970, a crucial
period of changes where industrialization takes the island out of an agro-pastoral
economy. This short-circuit between ancient and modern springs from the epistolary
relationship of a faraway brother with his sister. In their letters are reflected the great
themes that stirred Sardinian history.

Regia: Sergio Naitza

Soggetto e sceneggiatura: Sergio Naitza

Fotografia: Luca Melis

Montaggio: Davide Melis, Marco Serrau (assistente)

Musica originale: Romeo Scaccia

Sound design: Davide Melis

Testi: Giulia Clarkson, Sergio Naitza

Voci: Corrado Giannetti (narratore), Cristina Maccioni (Antonia), Marco Spiga (Gonario)
Interpreti: Sergio Piano, Maria Salotto (spettatori in sala)

Immagini d’archivio: Rai, Radiotelevisione italiana

Produzione: Karel Film&Tv per Rai, sede regionale per la Sardegna

2 domande a Sergio Naitza

Come ¢ nata Iidea di far rivivere i materiali d’archivio
della Rai in cui € protagonista la Sardegna?

Conoscevo quasi tutti quei filmati — conservati presso
|'archivio della sede regionale per la Sardegna di Cagliari —
e da molto tempo, almeno una decina d’anni, avevo voglia
di “manipolarli” perché diventassero la spina dorsale di

un racconto sulle trasformazioni sociali ed economiche
dell’lsola a cavallo del Piano di Rinascita. Nel valorizzare il
patrimonio della nostra memoria storica audiovisiva volevo
anche creare un ponte ideale con I’epoca d’oro della

terza rete Rai sperimentale rilanciando il ruolo del servizio
pubblico a favore dei sardi e della loro cultura.

Cosi & nata subito nella mia testa la sceneggiatura di una
storia parallela che doveva intersecare e interagire su una
base di realta costruita da inchieste e servizi giornalistici
tv e documentari. L’arco temporale del film va dagli anni
Cinquanta al 1970: praticamente tutto il percorso dalla
speranza al fallimento della rinascita.

Che tipo di narrazione & emersa?

Una narrazione tra la fiction e il giornalismo che invita

a mettere in gioco la nostra memoria. C’€ un verso

del poeta Philip Larkin tratto dalla raccolta Le nozze di
Pentecoste che dice: “Ogni tanto dobbiamo voltarci per
sapere che orme lasciamo: se impronte di uomo o le
precise ampie palme piatte di una gallina”. Costruendo
Le nostre storie ci guardano ho pensato alla suggestione
poetica di Larkin e alla possibile reazione dei sardi davanti
al loro passato recente: questo “come eravamo” ha
lasciato tracce di uomo, cioe di decisioni che hanno fatto
crescere e cambiare in meglio una comunita, o di gallina,
cioé di una comunita che ha fatto finta di essere di uomini
e ha stupidamente accettato ordini venuti da fuori?
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MAS_Teatro Massimo Cagliari_M3 TEN_Teatro Eliseo Nuoro

13 febbraio, ore 10.30 17 marzo, ore 18,30
14 febbraio, ore 21 18-19 marzo, ore 11
15-16 febbraio, ore 10.30

17 febbraio, ore 19

Daniel Dwerryhouse in

LA PAURA

regia Francesco Bonomo

In alta montagna, in un ambiente inadeguato a una guerra
di trincea, i soldati del plotone al comando del Tenente
Alfani sono dislocati sul Forte del Corbin, prossimi alla
“porta dell’Inferno”. Essi provengono da tutte le parti
d’ltalia e parlano dialetti cosi diversi da creare una lingua
polifonica; per la maggior parte sono soldati improvvisati
che il protrarsi della belligeranza ha corroso e indebolito.
In loro € avvenuta una sorta di osmosi tra paura e
rassegnazione divenuta ormai indissolubile.

La Paura € un monologo che racconta le asperita della
Grande Guerra, dalla prospettiva di chi I'ha vissuta, a
partire dal racconto del 1921 di Federico De Roberto.
Uno spettacolo che indaga le contraddizioni e le
sofferenze che soggiaciono ai conflitti bellici.

Unu monologu chi contat sa Gherra manna dae sa prospetiva de chie
dd’at bivia, partende dae su contu de su 1921 de Federico De Roberto.
Unu ispataculu chi chircat sas contradditziones e sas suferéntzias chi
sunt in intro de onni gherra.

Based on Federico De Roberto's story, La Paura, this monologue tells
the harshness of the Great War from the perspective of those who
experienced it. A performance that investigates the contradictions
and sufferings behind war conflicts.

Tratto da: La Paura di Federico De Roberto
Adattamento e Regia: Francesco Bonomo

Con: Daniel Dwerryhouse

Produzione: Sardegna Teatro, con Goldenart Production,
La casa delle storie e Rialto Sant'Ambrogio

FOTO: PINO LE PERA
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Durata_65’

La Cooperativa Sant’Elia

La Cooperativa Sant’Elia 2003 S.C.A.R.L. nasce

nel 2003; attualmente si occupa della gestione del
Centro d’Arte e Cultura Lazzaretto di Cagliari, offrendo
servizi per la gestione museale quali allestimento
mostre e spettacoli, visite guidate, attivita didattiche,
di promozione e comunicazione per eventi.

| servizi che la Cooperativa offre si rivolgono anche
all’esterno del Centro, con prestazioni nel campo
delle pulizie, della cura del verde, del trasporto
merci e attivita di movimentazione carichi.

CSEO03 SERVIZI 340 1433096
Viale Borgo Sant'Elia 328 0846030
c/o Lazzaretto di Cagliari 070 3838085
09126 Cagliari info@lazzarettodicagliari.it

www.lazzarettodicagliari.it



TEN_Teatro Eliseo Nuoro Durata_90’

13 febbraio, ore 21
14 febbraio, ore 11

RICCARDO 3 - L’avversario & aitonto o dolore degh aft
di Francesco Niccolini D odemits mpressionante
regia Enzo Vetrano e Stefano Randisi

2 domande a Enzo Vetrano Il testo rilegge in chiave contemporanea un grande classico S'iscritu torrat a biere de unu ghetu
. ; . Dj ; i i contemporaneu unu grandu classicu de
e Stefano Randisi di Shakespeare: Riccardo Ill, oggi demone recluso e indomito, Shakespeare: Ricardu fll, oe demone acorradu e
che viene qui sottratto al medioevo inglese, per divenire arrui, modiu dae su medioevu inglesu, pro istare
Quale relazione tra Riccardo 3 e The Life and abitante del presente, dando vita a una messa in scena che in su presente, dende vida a un’imbentu chi no

at a eéssere petzi una mudadura de su tema ma

Death of King Richard Il di Shakespeare? - ! giita de s
calicuna cosa chi “ponet pistighingiu”.

non sara una pura variazione sul tema ma qualcosa di “meno
rassicurante”. L’ambientazione non & quella di un sala da
palazzo reale quattrocentesca, ma sul palcoscenico € tutto Richard Il stages a contemporary version
bianco e verde acido, simile a una stanza di ospedale: un letto, of a Shakespearean classic: a reclusive and
; X indomitable demon is removed from the English
una sedia a rotelle, un grande specchlo. Middle Ages to become an inhabitant of the
present. The setting is not that of a fifteenth-

: : ’ : © A . century royal palace hall, the stage it is all white
Forse ci troviamo all’interno di un ospedale psichiatrico o un and acid green like a hospital room: a bed,

manicomio criminale e forse stiamo per assistere a una terapia a wheelchair, a large mirror.
sperimentale che portera un paziente ad affrontare gli orrori di

cui si & macchiato. O forse siamo proprio dentro la sua mente

abitata da incubi e fantasmi.

Abbiamo rispettato la trama: tutte le parole

e i personaggi principali sono tratti dal testo
originale, assemblati in dialoghi a tre.

In controluce si intravede la storia di Jean-Claude
Romand che nel 1993 assassino la famiglia

e gli amici e sconta tuttora la sua condanna

in carcere. Tutti sappiamo che in scena Enzo
interpreta Riccardo ma sappiamo anche che &
forse un malato di mente, forse un carcerato e gli
altri personaggi forse sono infermieri, secondini o
forse davvero Buckingham, Lady Anna, i sicari.

In quest’epoca in cui nessuno & attento al

dolore degli altri questo spettacolo si rivela di
una modernita impressionante: € un terribile
Set;ﬁg'f::g;;’t?v';’fﬁo‘;‘;gijr;';”;;i'S';{g;”:;'pie“s”s?va. In scena Enzo Vetrano nel ruolo di Riccardo, Stefano Randisi
e Lady Anna, ma anche un sicario, Giorgio di Clarence,
Buckingham, Edoardo e Richmond, e Giovanni Moschella

e tutti gli altri personaggi.

E un lavoro complesso a livello interpretativo?

Faticosissimo per Enzo rivivere ogni sera questo
percorso di uccisioni fino a mettere la corona in
testa e scoprire di avere paura come un bambino
ma anche per Stefano e Giovanni entrare e uscire
da ruoli sempre diversi fino a creare, tramite
meccanismi semplici che non tolgono nulla

alla complessita e alla precisione del disegno,
credibilissimi personaggi femminili.

Per noi & una festa perché il pubblico ci sta
subito e alla fine non smette mai di applaudire.

Di: Francesco Niccolini

Molto liberamente ispirato al Riccardo Il di William Shakespeare e ai crimini di Jean-Claude Romand
Regia: Enzo Vetrano, Stefano Randisi

Con: Enzo Vetrano, Stefano Randisi e Giovanni Moschella

Assistenti alla regia: Lorenzo Galletti, Roberto Aldorasi

Scene e costumi: Mela Dell’Erba

Luci: Max Mugnai

Macchinista: Lorenzo Galletti

Datore luci: Antonio Rinaldi

Fonico: Giacomo Polverino

Organizzazione: Lorenzo Galletti

Amministrazione: Valentina Strambi

Scena costruita nel laboratorio di Emilia Romagna Teatro Fondazione

Capo costruttore: Gioacchino Gramolini

Costruttori: Riccardo Betti, Marco Fieni, Sergio Puzzo

Scenografo decoratore: Lucia Bramati

Realizzazione costumi: Maison Bizarre

Progetto: SUSPIR Shakespeare drammaturgo infinito

Produzione: Arca Azzura Produzioni, ERT Emilia Romagna Teatri Fondazione
in collaborazione con le tre corde/Compagnia Vetrano Randisi

FOTO: LUCA DEL PIA
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20 febbraio, ore 21

Geppi Cucciari in

PERFETTA
di Mattia Torre

Perfetta € un monologo teatrale che racconta un mese
di vita di una donna attraverso le quattro fasi del ciclo
femminile. Una donna che conduce una vita regolare,
scandita da abitudini che si ripetono ogni giorno, e che
come tutti noi lotta nel mondo. Ma e una donna, e il

suo corpo € una macchina faticosa e perfetta che la
costringe a dei cicli, di cui gli uomini sanno pochissimo
e di cui persino molte donne non sono cosi consapevoli.
Perfetta e la radiografia sociale ed emotiva, fisica, di 28
comici e disperati giorni della sua vita.

Perfeta est unu monodlogu teatrale chi contat unu mese de vida de
una fémina pro médiu de sas bator fases de su ciclu issoro. Una
fémina chi tenet una vida regulare, cun sos matessi avesos fitianos,
e chi comente a nois gherrat in su mundu. Ma est una fémina, e sa
carena sua est una machina peleosa.

Female period and its one-month process in the life of a woman are
described in this monologue. A woman and her regular life, daily
repeated actions and a common struggle with the world. However,
she is a woman and her body is a complicated and perfect machine
forcing her into cycles whom men know almost nothing about and so
do some women. 28 hilarious and desperate days of her life socially
and emotionally scanned.

Testi e Regia: Mattia Torre

Con: Geppi Cucciari

Assistente alla regia: Giulia Dietrich
Musiche originali: Paolo Fresu
Costumi: Antonio Marras

Disegno luci: Luca Barbati
Produzione: ITC2000
Distribuzione: Terry Chegia

in collaborazione con
LA VIA DEL COLLEGIO
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7 marzo, ore 11 14-15 marzo, ore 21 13 marzo, ore 21 23 marzo, ore 21
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17 marzo, ore 17

Da sotto le falde del Cappotto di Gogol
sono usciti tutti gli scrittori russi della
seconda meta dell’Ottocento.

Fédor Dostoevskij

Nando Paone in Lia Careddu in

DIARIO DI UN PAZZO IL CAPPOTTO - spettacolo
di Mario Moretti per voce femminile
regia Alessandro Maggi di Nicolaj Gogol’

E il progressivo delirio del burocrate Aksentij lvanovi¢
Popriscin a scandire il racconto di Gogol, Diario di un pazzo.
Aksentij lvanovic compie un percorso insolito, dove la follia
progressivamente prende spazi: sottrae all’amata figlia del
direttore alcune lettere - che suppone siano state scritte

dalla cagnolina Maggie -, si proclama Re di Spagna, firma

i documenti come Ferdinando VIII. Non ultimo, chiede la mano
dell’amata al direttore e cerca di trasformare la sua divisa da
consigliere titolare in manto regale. All’apice del delirio Aksentij
Ivanovic viene portato al manicomio, che pero nella sua
prospettiva allucinata ha i tratti della corte spagnola.

Il celebre racconto di Gogol - Il cappotto -,
attraverso la sfortunata e bislacca vicenda del
copista Akakij Akakievic, ripercorre alcuni motivi cari
all’autore russo: il parossismo della quotidianita,

i meccanismi infernali e disumanizzanti della
burocrazia impiegatizia, lo sguardo lucido e ironico
sulla commedia umana. Avvolta dalle note della
Gogol' Suite di Alfred Schnittke, Lia Careddu sulla
scena gioca con il testo, vivificando sinuosita,
ambiguita, crudelta e tenerezza di una narrazione che
incontra I'insorgere di aspetti grotteschi e fantastici.
Protagonista & lo spirito del racconto, incarnato nelle
figure di Akakij AkakieviC, del sarto, di sua moglie,
del poliziotto, del “personaggio considerevole”, in un
gioco fatto di distanza e personificazione, di ironia e
adesione, amplificato dalla prospettiva femminile.

Est su dilliriu sighidu de su burocrate Aksentij lvanovi¢ Popris¢in a
tacheddare su contu de Gogol, Diariu de unu macu. Aksentij lvanovi¢ sighit
un’andala isconchinada, in ue su machiore a bellu-a bellu si nche leat tretu.
A dilliriu cumpridu a Aksentij Ivanovi¢ nche lu giughent a manicomiu, chi
peroe in sa mirada sua ingaddinada paret una corte ispanniola.

Gogol’s story is marked by the gradual delirium of the bureaucrat Aksentij
Ivanovi¢ Popris¢in. He takes an unusual path where his lunacy spreads out.
In love with his director’s daughter, he steals her letters, calls himself King of
Spain, signs as Ferdinand VIII. When, at the height of his delirium, Aksentij
Ilvanovich is taken to a mental hospital he thinks to be in the Spanish court.

Su contu famadu de Gogol - Su Capotu - pro médiu de unu
acuntessimentu malassortadu e istravanadu de su copista Akakij
Akakievi¢, mentovat unos cantos motivos chi agradessent a s’autore
russu: su parossismu de su fitianu, sos mecanismos infernales e
disumanizados de sa burocratzia, sa mirada ispibilla e irbnica subra
sa cummeédia umana.

Liberamente ispirato al’omonimo racconto di Nikolaj Vasil'evi¢ Gogol'
The issues dear to the Russian author are recalled through the unfortunate
and quirky story of the copyist Akakij Akakievi¢: the paroxysm of
everyday life, the infernal and dehumanizing mechanisms of the clerical
bureaucracy, the lucid and ironic gaze on human comedy. Shrouded by
the notes of Alfred Schnittke's Gogol' Suite, Lia Careddu plays with the
text and its grotesque and fantastic aspects.

Di: Mario Moretti

Con: Nando Paone nel ruolo di Aksentij lvanovi¢ PopriS¢in

Regia: Alessandro Maggi

Luci: Loic Francois Hamelin

Scene: Sabrina Cuccu

Musiche originali: Alessandro Olla

Produzione: Sardegna Teatro, in collaborazione con Napoli Teatro Festival
Di: Nicolaj Gogol’

Con: Lia Careddu

Diretta da: Marco Spiga e Rosalba Ziccheddu
Da una regia di: Guido De Monticelli

Musiche: Gogol' Suite Alfred Schnittke
Produzione: Sardegna Teatro

FOTO: GAIANNI BICCARI
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GOGOL,

UN CLASSICO
DELLA .
MODERNITA

Qualche tempo fa, avendo saputo di una nuova traduzione dei
Racconti di Pietroburgo di Gogol, I’ho subito cercata in libreria,

ma non trovando nulla nel reparto ‘Letterature’, meravigliata mi sono
rivolta ad uno degli addetti alle vendite, che con un sorriso mi
rispose: ‘Naturalmente Gogol & tra i classici’, sottolineando con

un po’ di ironia il ‘naturalmente’. La parola ‘classico’ riesce sempre
un po’ a inquietarmi, sebbene per mestiere io studi proprio i ‘classici’
della tradizione greca e latina. In qualche corso universitario, percio,
ho cercato di riflettere con i miei studenti sulle possibili definizioni di
un ‘classico’, e ho notato quanto dura da contrastarsi, specie nei piu
giovani, sia I'idea del classico come lontanissimo, inconciliabile

e diverso dalla banalita e dalla normalita quotidiana. Eppure
nell’esperienza del classico che ognuno fa varie volte nella vita,
niente riesce ad esserci pill vicino di un libro a cui ricorriamo perché
sa dirci qualcosa di noi. Il classico si trova in quei prodotti dell’arte

in cui rispecchiamo i nostri desideri, le nostre angosce, i dubbi,

le lacerazioni, le gioie, i dolori. | classici, insomma, ci parlano,
nonostante siano stati scritti in un’epoca diversa dalla nostra, e
magari in luoghi e realta che non abbiamo mai visto, e persino se sono
scritti in una lingua che non conosciamo. Per chi, come me, non legge
gli autori russi se non in traduzione, né ha una particolare competenza
nella letteratura russa, Gogol € appunto un classico, al quale di tanto
in tanto va la memoria, del quale prendo in mano i libri che posseggo
nei miei scaffali, di cui mi interessano le nuove traduzioni e che vado
sempre a vedere a teatro nelle nuove messe in scena.

Anche la biografia di Gogol (1809-1852), come quella di tutti

i grandi artisti, ci insegna qualcosa: lo ha mostrato di recente

lo spettacolo Your Gogol. The last Monologue di Valerij Fokin,
regista e direttore dell’Aleksandrinsky di San Pietroburgo, che
racconta gli ultimi giorni della vita dello scrittore e che abbiamo
visto lo scorso autunno al Piccolo Teatro di Milano nell’ambito della
rassegna ormai tradizionale dedicata al teatro russo. Fokin porta in
scena una riflessione teatrale sul destino, sulle convinzioni religiose
e filosofiche di Gogol, sul posto che questo artista occupa tuttora
nella vita e nella coscienza del popolo russo. Il testo di Fokin si
basa, tra I'altro, su un attento lavoro di ricerca a partire dalle lettere
di Gogol e da altri materiali sulla vita dello scrittore, del quale alcuni
dettagli biografici sono del resto entrati prepotentemente nel nostro
immaginario: ad esempio che fosse decisamente brutto, afflitto da
tick nervosi, un po’ balbuziente e claudicante, con un naso troppo
grande e percio facile bersaglio dei caricaturisti. Ce lo immaginiamo

irrimediabilmente solo, in preda a manie di persecuzione, che lo
indussero a viaggiare compulsivamente per I'Europa e sino alla ‘citta
santa’, Gerusalemme. Dal 1837 al 1842 visse anche a Roma, dove
scrisse I'opera sua forse piu famosa, Le anime morte. Soffriva della
inquietudine e dell’instabilita tipica dei Romantici, che si svelava
nelle sue continue peregrinazioni (Wanderungen). Ma soprattutto

fu un uomo alla ricerca della verita e di Dio, in perenne e sconfinata
crisi mistica; si sottopose a lunghi digiuni e a dolorose penitenze,
che minarono senza appello la sua salute. La propensione a vedere
presenze sovrannaturali nella realta quotidiana era comunque
un’eredita familiare, poiché lo scrittore fu figlio di due visionari che
asserivano di ascoltare ‘voci’ celesti. Provd comunque a vivere come
un uomo comune: a diciannove anni, si trasferi a San Pietroburgo
per tentare la carriera impiegatizia: ma proprio il contatto con

la mostruosa macchina amministrativa dell’impero ne spavento

la fantasia, oppressa dal trovarsi in un mondo di scribacchini,

di automi senza pensiero.

La sua prima opera poetica fu un fallimento e recensita
negativamente: Gogol ne compro tutte le copie e le brucio, quindi
si imbarco per Lubecca, nel primo dei suoi viaggi, lasciando
definitivamente il progetto di diventare un burocrate. Come per

altri autori ‘classici’, il tratto che unisce I'esperienza di vita e quella
estetica € anche nel caso di Gogol netto e forte: egli visse in prima
persona il disagio tra essere e apparire, tra I'ideale greco di armonia
esteriore e la disarmonia concreta del suo aspetto fisico, tra fantasia
e liberta interiore e la riduzione dell’individuo ad un mero ripetitore.
La sua ‘classicita’ consiste nell’aver vissuto e quindi saputo
raccontare 'uomo moderno, che ha perso il contatto ingenuo con
la natura ma anche la capacita di sognare, troppo spesso svuotato
di ogni carattere di originalita e individualita per essere obbligato ad
uniformarsi ad un apparato che lo controlla in ogni singolo istante
dell’esistenza. Gogol racconta di ‘maschere’, non di uomini: e percio
la sua scrittura, anche quando non pertiene per genere al dramma,
in cui pure ha scritto capolavori, & sempre teatrale, perché i suoi
personaggi agiscono e si muovono all’interno di quella immensa
rappresentazione ed illusione che si crede essere la realta. Si pud
dire che il luogo della scrittura di Gogol ¢ il teatro, inteso proprio
come luogo della mimesi, dell’imitazione cioe della realta nei suoi
aspetti piu assurdi, paradossali, irrealistici.

Uno dei suoi racconti piu celebri, ad esempio, € I/ naso. In una
prima versione del racconto, il protagonista, I'assessore di collegio
Kovalev, sognava di aver perso il suo enorme naso. Ma nella
versione definitiva Kovalev, svegliandosi una mattina, «vide che,
invece del naso, ci aveva una superficie perfettamente liscia! Si
palpo ben bene per essere sicuro di non dormire; non dormiva,
no!» (traduzione di Tommaso Landolfi). Kovalev va in giro per San
Pietroburgo alla ricerca del naso e lo incontra vestito in uniforme
da consigliere di Stato. Gli si avvicina, e gli chiede, dato che «&
chiaro» che si tratti del suo naso, di tornare al suo posto; e quello,
aggrottando le ciglia risponde: «V’ingannate, egregio signore: io
non appartengo che a me stesso», e si gira dall’altra parte. Quello
che nella prima versione era solo un sogno, nella seconda versione
€ invece realta, il naso vive di vita sua propria e ha abbandonato

il suo posto naturale tra gli occhi di Kovalev. La realta, dunque, &
piu illogica del sogno, e del resto il racconto accumula avvenimenti
senza apparente connessione: lo stesso naso, invero, il barbiere
Jakovlevi€ se lo trova la mattina in una pagnotta, e inorridito lo
butta nella Neva: cosi comincia il racconto. E sempre lo stesso
naso, sparito d’improvviso, Kovalev poi se lo ritrova in mezzo al suo
viso, come se nulla fosse. Come ¢ possibile tutto cio? La risposta

IL CLASSICO SI TROVA

IN QUEI PRODOTTI DELLARTE
IN CUI RISPECCHIAMO

| NOSTRI DESIDERI,

LE NOSTRE ANGOSCE,

| DUBBI, LE LACERAZIONI,

LE GIOIE, | DOLORI.

e solo nella presa di coscienza che non c’e una logica a governare
le vicende umane, che i confini tra inverosimile e verosimile sono
labili, che incubo e realta si scambiano tra loro al punto che nessuno
pud meravigliarsi se incontra un naso in uniforme che prega in una
chiesa. E nessuno, dopo Gogol, pud pit meravigliarsi se una mattina
si sveglia trasformato in scarafaggio, come nella Metamorfosi di
Franz Kafka, 'autore a cui & stato spesso avvicinato.

Nel Cappotto si tratta di un povero impiegato, a cui viene rubato

il cappotto e ne muore: un impiegato del tutto insignificante, di

cui nessuno si accorge, che ha per compito copiare valanghe di
documenti. E tuttavia, dopo la sua morte, pare ch’egli ricompaia
come spettro, ancora alla ricerca del cappotto, oppure lo spettro

€ quello del ladro che gliel’ha rubato: resta il fatto che non vi sono
degli spiriti buoni, nel mondo di Gogol, solo demoni, fantasmi

di un regno impaurente e mostruoso, la burocrazia. «Quello

che mi aveva colpito in Gogol era un tema che mi ha sempre
ossessionato e sempre fatto ribellare, la burocrazia» - ha scritto
Alberto Lattuada che dal racconto di Gogol ha tratto nel 1952

un film con un memorabile Renato Rascel come protagonista,

e continua: «la violenza che viene fatta a un piccolo uomo, che

in questo caso € riuscito a riacquistare la sua dignita attraverso

il cappotto nuovo, e invece viene di nuovo schiacciato, dal

destino ma anche dalla cattiveria del’'uomo e dai meccanismi

del potere». Satira della burocrazia, dunque, polemica sociale,
denuncia della miseria, della corruzione del potere, dell’intrallazzo
politico, incapacita e impossibilita di difendersi da parte dei piu
deboli: questo il contenuto dei racconti di Gogol, insomma la
descrizione dell’umanita e della barbarie nell’'umanita. Un’umanita
che sembra essere sotto un faro potente, sotto lo sguardo lucido

di una cinepresa. Percio i testi di Gogol sono intrinsecamente
cinematografici, e la sua commedia I/ revisore, che racconta di un
ispettore spedito in provincia, dove incontra corruzione e irregolarita,
abbia ispirato la commedia all’italiana, come Anni ruggenti di Luigi
Zampa con Nino Manfredi e, piu allusivamente e recentemente, Baci
e Abbracci di Virzi. La commedia, appunto: perché sebbene il senso
dei racconti e del teatro di Gogol sia tragico, poiché le sue figure
sono soccombenti rispetto a forze piu grandi, benché dunque Gogol
racconti la tragedia dell’esistere nel suo dolore e nella sua impurita,
lo fa con personaggi che si muovono nell’assurdo in maniera tale
da suscitare il riso. Percio spesso si applica a Gogol la categoria

del ‘grottesco’, a significare che fu il cantore dell’assurdo che ha

definitivamente eroso e sostituito la realta. Eppure il grottesco
di Gogol & solo un realismo esasperato.

Realistico € il mondo infernale di Gogol, perché & I'inferno della
modernita, della metropoli, del tempo stravolto dalla velocita, dalla
produzione, del progresso creduto inarrestabile che sconvolge la
solidarieta tra gli esseri umani e i loro sentimenti: come Baudelaire,
Gogol scende per le strade, alla ricerca di angeli, e trova puttane
(cosi in La prospettiva); come Edgard Allan Poe in Man of the Crowd
per le strade di Londra, nella Prospettiva trova fantasmi e inquietanti
‘stranieri’ che circolano in un mondo che ha perso la magia. Come
altri visionari dopo di lui, Gogol racconta dei pericoli della modernita
ed in un certo senso ci avvisa: senza pero che i moniti suoi e di
quelli come lui possano dirsi ancora ascoltati. Intendiamoci: non si
puo comprendere davvero Gogol se non nel suo contesto storico,
non si puo avere una misura della sua influenza se non a partire
dalla letteratura russa. Eppure il suo grado di ‘classicita’ lo rende
universale ed attuale, per quanto sembri banale dirlo, ed anche per
questo perennemente rappresentabile (anche quando I'attualizzazione
della messa in scena provoca lo straniamento nello spettatore).

Gogol fu scontento di se stesso, perché non gli riusci di essere

quel che voleva, ossia un educatore del suo pubblico: scrive di
odiare melodrammi e vaudeville, e avrebbe voluto usare la passione
smodata della folla per il teatro a San Pietroburgo, dove una

folla variopinta faceva ressa sin dal primo mattino e con ostinata
pazienza assediava il bigliettaio, per dare un messaggio morale.

Le sue ultime lettere sono ossessionate dall’idea che lo scrittore
debba essere utile spiritualmente, e dal complesso di colpa di non
essere riuscito ad esserlo, dall’ossessione di doversi punire per la
sua opera «mostruosa» e dai suoi eroi che non consolavano alcuno,
né mostravano virtu. Vladimir Nabokov, che a Gogol ha dedicato
uno splendido libro, scrive ch’egli fu il peggiore interprete di se
stesso: voleva contribuire al rinnovamento morale del proprio paese,
e si ritenne offeso da chi invece vide nel Revisore sia una satira alla
politica zarista nelle province, o peggio un tradimento della patria.
Certo senti la propria arte come una maledizione, come sembra
potersi vedere anche in un racconto che si innesta sul motivo antico
di Pigmalione, il Ritratto, dove il giovane pittore Cartkov compra in
una bottega un vecchio ritratto, da cui viene fuori un «viso convulso»
che lo guarda; «due occhi terribili lo fissavano intensamente quasi
preparandosi a divorarlo; la bocca imponeva minacciosamente

il silenzio»: quel demone finisce col determinare la rovina del pittore
e nel minarne il talento. Alla ricerca finale di redenzione, comincio

a lavorare febbrilmente alla continuazione delle Anime morte, il

cui protagonista doveva finalmente diventare buono e convertirsi.
Convinto infine da un sacerdote che la letteratura sia in fin dei conti
opera del diavolo, brucio quel che aveva scritto, concludendo per
cosi dire in maniera circolare la propria esistenza, che era iniziata
con un analogo rogo del suo primo idillio poetico. In certo senso,
Gogol brucio 'impossibilita della propria opera di non essere quel
che era e che per noi € ancora: una denuncia dell’assurdo della
realta, ed insieme il sogno implicito di un mondo migliore.

Sotera Fornaro

Sotera Fornaro & docente di Lingua e Letteratura Greca
e Letteratura Comparata, presso il Dipartimento di Scienze
Umanistiche dell'Universita di Sassari
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Maria Grazia Sughi e Rosalba Ziccheddu in

Al MIElI TEMPI - studio

di Elisa Pistis

regia Roberto Rustioni

Quali sono i nostri tempi, come possiamo dirci figli di un tempo?

Quando la nostra vita € piu lunga di almeno dieci-quindici anni, possiamo
gia dire di aver vissuto almeno due tempi diversi; e quando la nostra vita
ha passato nove decine di anni?

Quando abbiamo superato il secolo, quale & veramente il “nostro” tempo?
Quanto pesano cinquanta, sessanta, settanta anni di relazioni sociali?

La piece parte dall’indagare uno dei rapporti piu importanti tra le persone:
quello madrefiglia: un confronto tra generazioni, un rapporto di amore/
odio tra persone che devono fare i conti con gli anni che passano. In un
Paese dove il numero degli anziani supera di gran lunga quello dei giovani,
una madre centenaria, che non vuole saperne di morire, e una figlia ormai
settantenne che si ritrova a doversi occupare per anni e anni di sua madre,
mentre vede gli anni della sua vita scivolare via in attesa di essere “libera”
da un cordone ombelicale impossibile da tagliare.

S’opera inghitzat iscrucullende una de sas relatas prus de importu intre sas persones:
cussa mama-figia. Unu cunfrontu intre de generatziones, una relata de amore/odiu intre
de persones chi depent faghere sos contos cun sos annos chi colant. In unu Paisu ue su
numeru de sos betzos nche colat cussu de sos prus pitzinnos, una mama chentenaria,
chi non cheret a morrere, e una figia comomai de 70 annos chi li tocat a la contivigiare.

The piece investigates mother-daughter relationship. A comparison between generations, a
relationship of love-hate between people who have to deal with ageing. In a country where
the number of elderly people exceeds that of youngsters, a daughter in her seventies still
takes care of her centennial mother, and her life passes while she waits to be freed from an
umbilical cord impossible to cut.

Testo: Elisa Pistis
Regia: Roberto Rustioni
Con: Maria Grazia Sughi e Rosalba Ziccheddu
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2 domande
a Roberto Rustioni

Da regista, qual ¢ il tuo atteggiamento
rispetto al testo?

Come regista, mi muovo da sempre dentro
un realismo scenico, cerco sempre di far
emergere e vibrare la vita, la realta delle cose
e delle persone cosi com'e. "Bisogna far
vedere la vita"...il manifesto poetico di Anton
Cechov, semplice e preciso, resta un
caposaldo della modernita e della
contemporaneita che stiamo vivendo,
sempre difficile da toccare.

Le parole guidano I'azione o ¢ I'azione
a determinare le parole?

Da questo punto di vista I'azione viene
certamente prima della parola. Innanzitutto
le dinamiche relazionali, le emozioni, i misteri
e i sentimenti nascosti che muovono i nostri
comportamenti e poi le parole che sono
conseguenti. Il Linguaggio & una forma,

una tra le tante; come tutte le forme

(la Storia, le Scienze, le Ideologie...)

cerca di ingabbiare la vita, inutiimente.

La vita ti scappa da tutte le parti.

LA
VITA_
Ll

SCAPPA
TUTTE
_PARTI

DA _
LE
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MAS_M2_Teatro Massimo Cagliari

21-22 marzo, ore 10.30
23 marzo, ore 17

Durata_70’

GIOVANNA

DETTA ANCHE
PRIMAVERA

di Valentino Mannias

Giovanna detta anche Primavera prima di diventare uno spettacolo era una

storia, che ci raccontava nostra nonna, affinché sposassimo la persona giusta.

Cosi, al centro della platea una sedia rimarra vuota, per aspettare il ritorno di
qualcuno. Una voce registrata parla d'amore, come fanno gli anziani, seduti
al focolare o nelle sere estive davanti alle loro dimore; mentre gli adolescenti li
ascoltano in un modo tragico e musicale.

E la voce di Rosaria che racconta di Giovanna: “una sua cugina che all'eta
di sedici anni era considerata la donna piu bella del paese...traboccante di
irresistibile gioia di vivere” Costantino Nivola

La storia, che racconta di un matrimonio di interesse dello scorso millennio,

si scontra con il consumismo effimero delle relazioni, che riguarda il presente
degli attori sulla scena. Liberati da quella costrizione sociale e familiare, siamo
oggi davvero liberi di compiere una scelta sul nostro amore?

Giuanna chi li narant finas beranu in antis de devénnere unu ispetaculu fiat unu contu,
contadu dae s’ajaja, chi chistionaiat de amore e de sa persone giusta. Una boghe registrada
faeddat de amore, comente faghent sos mannos, sétzidos in su foghile o a su sero istadiale
in su liminargiu; in s’interis sos pitzocos los ascurtant in manera tragica e musicale.

The story of Giovanna, before turning into a show, was a tale that our grandmother told us so
that we could marry the right person. A clash between a story of a marriage of convenience of
the last millennium, and the ephemeral consumerism of a relationship concerning the present of
the actors on stage. Today, unbound from social and family constrictions, are we really free to
make a choice about our love?

Di: Valentino Mannias

Con: Valentino Mannias, Luca Spanu, Giaime Mannias

Musiche originali eseguite dal vivo: Luca Spanu, Giaime Mannias
Costumi: Adriana Geraldo

Luci: Valerio Contini e Loic Frangois Hamelin

Produzione: Sardegna Teatro

In collaborazione con: rete Giovani Idee
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Le dita danzano tra le signore

la pasta del pane

in fili d'amore

ricongiungendo il tuo con il mio.

Ci riuniranno i fili di dio

che cucira la mia mente in fustagno
e lavera il sangue via dal calcagno
Tu prega, mi salvi un oblio.

Ci riuniranno i figli di dio

non seccheranno i pensieri nel fango
ricorderanno un ribelle restio
storpieranno anche il nome
scordandosi il mio.

Le dita danzano tra le signore
la pasta del pane

in figli d'amore
ricongiungendo il tuo con il mio.

FOTO: DIETRICH STEINMETZ

Poesia dell'autoritratto.
Intervista a Valentino Mannias

Giovanna detta anche Primavera € il primo lavoro che
ha visto la produzione di Sardegna Teatro. Provando a
immaginare lo spettacolo come un organismo, quando
ne collochi la nascita e, nel suo percorso di crescita,
verso quale direzione sembra andare?

E una storia materna: nata in un ventre e comunicata con

il desiderio di tramandare un senso. L’esperienza & stata
quella di ascoltare una storia che avesse come centro |l
tema della relazione con una persona per condividere la
vita. Un racconto ciclico che scorre da un ventre a un altro
ventre, un ventre di senso, gravido di storie sempre attuali.
Mia nonna instilld cosi in me il germe affinché anche io
potessi partorire nuove storie. Giovanna detta anche
Primavera ha a che fare quindi con un tema che dialoga
con la mia vita e che pertanto muta quotidiamente. Questo
determina anche il ruolo del pubblico durante e dopo

lo spettacolo. lo penso che quella storia su sua cugina
Giovanna, lei avesse potuto raccontarmela in quel modo
solo a quell’eta, potendo ormai osservare con distacco e
saggezza quella natura dilaniante che ci coinvolge in una
storia d'amore. Noi siamo in un altro punto dell’esistenza,
stiamo vivendo quella storia. Credo quindi che sia
importante che il modo in cui la raccontiamo cambi di volta in
volta, che quella storia si scontri con noi, mentre cerchiamo
con il pubblico quel senso di cui abbiamo bisogno.

Alla luce anche di Esodo sembra esserci nella tua poetica -
almeno in questa fase - un dato irriducibile di biografismo.
Su quale rapporto tra realta e finzione investi?

Investo su una materia che sia innanzitutto in grado di
contagiare uno slancio poetico agli altri, che riesca a

Se ci fossero piu compagnie con
persone che vengono da diverse
parti del mondo, riusciremmo a
contrastare I’'inutile sovranismo
imperante e a "ridere dei sacri
confini delle patrie”.

uscire da me. In questo senso piu che alla biografia, penso
all’autoritratto, in quanto pratica che si avvale di dati dal
reale, per poi lasciare spazio all'espressione artistica.
Questo € il modo che ho avuto di ascoltare le storie, prima
di scriverle: 'assuzione che non tutto riguarda in primis me,
le mie paure, i miei desideri, ma che tuttavia parlando di
altri, parla anche di me.

Sei reduce da un’esperienza importante all'Ecole des
Maitres. Quali sono gli aspetti su cui stai sviluppando
un ragionamento — come attore e come autore?

In primo luogo porterd con me il significato politico

del fare teatro. Se ci fossero pil compagnie con persone
che vengono da diverse parti del mondo, riusciremmo a
contrastare I'inutile sovranismo imperante e a "ridere dei
sacri confini delle patrie". Nel momento in cui io parlo la tua
lingua e tu cerchi di parlare la mia, avviene poi un miracolo
espressivo, tutte le persone sembravano piu belle. Ho
incontrato in quel contesto attori meravigliosi concentrati

in una cosa speciale: raccontare all’altro la propria cultura.
Sull'aspetto linguistico mi ha segnato tanto, costringendomi
a riflettere su quali siano i segni fondamentali da mantenere
nelle traduzioni. In secondo luogo ho appreso un certo
artigianato dell’arte, un modo di lavorare con gli attori
cercando di esprimere prima di tutto cio che € importante
per loro. Parlare con gli attori, scrivere per loro ogni giorno
fino alla messinscena. La concezione dell’artista che
conosce meglio degli altri la bellezza non mi appartiene.
Sogno di raccontare questa cultura ibridata, in altre lingue
ma mantenendo una sonorita riconoscibile. Come la
camminata di una persona, riconoscibile anche se indossa
vestiti differenti.

Intervista a cura di Giulia Muroni
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TEN_Teatro Eliseo Nuoro Durata: 60’

5 aprile, ore 21
6 aprile, ore 11
7 aprile, ore 18.30

WE ARE STILL WATCHING

di lvana Miiller

2 domande a Ivana Mdller
Cosa intendi con I'espressione "prova di lettura"?

Usiamo questa espressione perché il formato
dello spettacolo assomiglia a una prova a tavolino,
il tipo di prova che di solito si svolge all'inizio del
processo di messa in scena di un'opera teatrale,
in cui gli attori leggono "solo" la sceneggiatura

e familiarizzano con il testo e i propri ruoli senza
interpretarli fisicamente sul palco.

Usiamo questo termine anche perché la parola
"prove" rimanda all'idea di una pratica, di
aspettativa; in WASW potremmo dire che i lettori,
mentre leggono la sceneggiatura proposta,

in qualche modo mettono in pratica un'idea

di una mini-societa possibile .

Da dove proviene l'ispirazione alla base
di questo lavoro?

Principalmente dal mio interesse nei confronti di
una idea di voce - dentro e fuori dal teatro - intesa
nel suo potenziale poetico, individuale collettivo

e politico. Stiamo provando a ripensare I'idea del
concetto di "collettivo" e di "comunita", creando una
struttura per un gruppo di persone che si ritrovano
in teatro alla sera dello spettacolo, in un modo pil o
meno casuale e agiscono una performance in modo
autonomo, collaborando e negoziando i modi in cui
leggono e interpretano la drammaturgia, senza la
presenza di alcuna autorita: senza regista, tecnici o
attori professionisti.
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La sensazione che si prova e quella di
trovarsi nel bel mezzo di una prova di
lettura in cui ogni spettatore incontra

gli altri leggendo insieme un testo.

We Are Still Watching € una perfomance agita dagli spettatori,
da quella comunita istantanea composta del pubblico, che
percio determina uno spettacolo ogni volta differente.

A partire dalla lettura di un testo, ogni spettatore ha modo di
individuare il proprio ruolo all’interno di una comunita chiamata
a prendere alcune decisioni. Il risultato cambia ad ogni replica
perché diversi sono i membri della comunita coinvolti.

La sensazione che si prova € quella di trovarsi nel bel mezzo

di una prova di lettura in cui ogni spettatore incontra gli altri
leggendo insieme un testo. Nel corso di un’ora circa, passata
in compagnia I'uno dell’altro, tutti trovano il proprio ruolo,
all’interno di un disegno generale di cui nessuno e fautore,
visto che qualcun’altro lo ha stabilito a monte. Eppure nella
“mini societa” che viene creata ogni sera di spettacolo, ognuno
interpreta in modo naturale il proprio ruolo, ognuno parla in
prima persona e ognuno legge, bene o male, la propria parte,
anche se nessuno conosce in anticipo il copione e nessuno
puo sapere cosa accadra nella scena seguente.

We Are Still Watching € una piéce in cui |'idea di spettacolo vira
verso direzioni impreviste. Qualcosa che potrebbe inizialmente
apparire come un brutto teatro diventa un invito a guardare
oltre la sceneggiature. Pur continuando a stare nell'ambito del
teatro e della rappresentazione, We Are Still Watching permette
che qualcosa di reale accada.

We Are Still Watching est un’0pera in ue s’idea
de ispetaculu mudat cara a carreras noas.
Calicuna cosa chi diat podere parrere a comintzu
che a unu teatru feu si mudat a unu cumbidu a
abbaidare barighende s’iscenegiadura. Mancari
sighende a istare in su mundu de su teatru e

de sa rapresentatzione, We Are Still Watching
permitit chi calicuna cosa de reale acuntessat.

We Are Still Watching is a piece in which the idea
of “spectacle” slowly shifts to where we least
expect it. Something that for a moment could look
like a bad theatre becomes an invitation to look
beyond what is being scripted. While still staying
in the realm of theatre and representation WASW
leaves place for something « real » to happen.

Ideazione e testo: Ilvana Miiller

In collaborazione con: Andrea Bozic,

David Weber-Krebs, Jonas Rutgeerts

Disegno luci e direzione tecnica: Martin Kaffarnik
Management: I'M Company/ Matthieu Bajolet,
Gerco de Vroeg
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Calendario e biglietteria Calendario e biglietteria

- — Dove Data Ora Titolo Spettacolo Pagina Dove Data Ora Titolo Spettacolo Pagina q
GENNAIO FEBBRAIO CD
CU MAS M1 Domenica 27 11h LEZIONE DI STORIA 5 TEN Sabato 2 21h L’AVVOLTOIO 6
- — TEN Domenica 3 18h30 L’AVWOLTOIO 6 m
— FEBBRAIO TEN Lunedi 4 11h L’AVWOLTOIO 6 —
MAS M1 Domenica 3 19h URANIA D’AGOSTO 8 TEN Martedi 5 11h L’AVVOLTOIO 6
O) MAS M1 Lunedi 4 10h30 URANIA D’AGOSTO 8 TEN Sabato 9 18h30 LE NOSTRE STORIE Cl GUARDANO 13 -
MAS M1 Domenica 10 11h LEZIONE DI STORIA 5 TEN Mercoledi 13 21h RICCARDO 3 16 O
m MAS M3 Domenica 10 17h IO NON FARO LA MIA FINE (studio) 10 TEN Giovedi 14 11h RICCARDO 3 16
MAS M3 Mercoledi 13 10h30 LA PAURA 14 TEN Mercoledi 20 21h PERFETTA 19
MAS M3 Giovedi 14 21h LA PAURA 14
MAS M3 Venerdi 15 10h30 LA PAURA 14 MARZO I I I
MAS M3 Sabato 16 10h30 LA PAURA 14 TEN Giovedi 7 11h DIARIO DI UN PAZZO 20
MAS M3 Domenica 17 19h LA PAURA 14 TEN Sabato 9 21h DIARIO DI UN PAZZO 20 —
O TEN Domenica 10 18h30 DIARIO DI UN PAZZO 20
MARZO TEN Domenica 17 18h30 LA PAURA 14 m
MAS M1 Domenica 3 11h LEZIONE DI STORIA 5 TEN Lunedi 18 11h LA PAURA 14
MAS M2 Mercoledi 13 21h IL CAPPOTTO 21 TEN Martedi 19 11h LA PAURA 14 CD
MAS M2 Giovedi 14 10h30 IL CAPPOTTO 21 TEN Sabato 23 21h IL CAPPOTTO 21
= m— MAS M6 Giovedi 14 21h DIARIO DI UN PAZZO 20 TEN Domenica 24 18h30 IL CAPPOTTO 21 O
m MAS M2 Venerdi 15 10h30 IL CAPPOTTO 21 TEN Lunedi 25 11h IL CAPPOTTO 21
MAS M6 Venerdi 15 21h DIARIO DI UN PAZZO 20
w MAS M3 Sabato 16 17h Al MIEI TEMPI (studio) 24 APRILE
MAS M6 Sabato 16 19h DIARIO DI UN PAZZO 20 TEN Venerdi 5 21h WE ARE STILL WATCHING 28
CU MAS M2 Sabato 16 21h IL CAPPOTTO 21 TEN Sabato 6 11h WE ARE STILL WATCHING 28
MAS M2 Domenica 17 17h IL CAPPOTTO 21 TEN Domenica 7 18h30 WE ARE STILL WATCHING 28 s
MAS M6 Domenica 17 19h DIARIO DI UN PAZZO 20 TEN Sabato 13 11h MACBETTU 32
E MAS M6 Lunedi 18 10h30 DIARIO DI UN PAZZO 20 TEN Sabato 13 21h MACBETTU 32 O
MAS M3 Martedi 19 21h Al MIEI TEMPI (studio) 24 TEN Domenica 14 18h30 MACBETTU 32
MAS M3 Mercoledi 20 19h Al MIEI TEMPI (studio) 24 -
MAS M2 Giovedi 21 10h30 GIOVANNA DETTA ANCHE PRIMAVERA 26
O MAS M3 Giovedi 21 19h Al MIEI TEMPI (studio) 24 O
MAS M2 Venerdi 22 10h30 GIOVANNA DETTA ANCHE PRIMAVERA 26
p - MAS M3 Venerdi 22 19h Al MIEI TEMP! (studio) 24
el MAS M2 Sabato 23 17h GIOVANNA DETTA ANCHE PRIMAVERA 26
MAS M3 Sabato 23 19h Al MIEI TEMPI (studio) 24
m MAS M3 Domenica 24 17h Al MIEI TEMPI (studio) 24
Q) APRILE
MAS M3 Martedi 2 10h30 L’AVWOLTOIO 6
MAS M3 Mercoledi 3 10h30 L’AVVOLTOIO 6
MAS M3 Giovedi 4 10h30 L’AVWOLTOIO 6
MAS M3 Venerdi 5 10h30 L’AVWOLTOIO 6 . .
MAS M3 Venerdi 5 17h LAVWOLTOIO 6 Teatro Massimo Cagliari (MAS) / biglietteria Biglietto intero 10€
MAS M3 Sabato 6  1%h L’AVWOLTOIO 6 . L L Biglietto ridotto 7€
MASM3 | Domenica 7  17h LAVWOLTOIO 6 Via De Magistris 12 Cagliari Biglietto ridotto STClub 2€
MASM2 | Domenica 14  17h OVUNQUE PROTEGGIMI 38 Numero verde 800 609 162
MAS M2 Domenica 14  18h30 OVUNQUE PROTEGGIMI 38 Tel 070 2796620 Paghi ridotto se:
mg mg tz:zg; 12 ;g: 30 Sgﬁﬁ%%iﬁgg;FGG'M' ig m\?zzﬁg?ﬁiz\mﬁ sei under 30 / over 65, sei in disoccupazione
: 9 : (presente nell'elenco CSL del Comune di residenza),
MAGGIO Dal lunedi al venerdi dalle 16 alle 19 provieni da un paese extra-UE, hai tessera FAl, hai
MAS M3 Mercoledi 8 21h 10 NON FARO LA MIA FINE 10 nei giorni di spettacolo dalle 16 sino a fine spettacolo un abbonamento alle altre stagioni teatrali isolane,
MAS M3 Giovedi 9 21h 10 NON FARQ LA MIA FINE 10 effettui pagamenti in Sardex, abiti nel raggio di
MAS M3 Venerdi 10 19h IO NON FARO LA MIA FINE 10 300 mt e vieni a teatro in pantofole, lavori per lo
mg mg gzgig H 1;2 :(L) gllc/ig DFI/’A\\IFéODIET P;/:II:I-I\EFCIJI\I(Estudio) :12 Teatro Eliseo Nuoro (TEN) / biglietteria spettacolo, sei studente di qualsiasi ordine e grado.
MAS M3 Domenica 12 17h IO NON FARO LA MIA FINE 10 Via Roma 73 Nuoro Il broaramma bud subire variazioni -
MAS M1 Sabato 25  21h MACBETTU 32 Numero verde 800 609 162 prog na pu ,
MAS M1 Domenica 26 19h MACBETTU 32 consultare il sito: www.sardegnateatro.it
Tel 0784 30432 e i social di Sardegna Teatro per aggiornamenti
GIUGNO info@sardegnateatro.it
MAS M6 Venerdi 14 19h IL GIARDINO DEI CILIEGI (studio) 42 www.sardegnateatro.it
LUGLIO Dal mercoledi al venerdi dalle 17 alle 20
MAS M6 Giovedi 25  21h IL GIARDINO DEI CILIEGI (studio) 42 nei giorni di spettacolo due ore prima della replica
MAS M6 Venerdi 26 21h IL GIARDINO DEI CILIEGI (studio) 42 sino a fine spettacolo

30

31



TEN_Teatro Eliseo Nuoro MAS_M1_Teatro Massimo Cagliari

25 maggio, ore 21
26 maggio, ore 19

13 aprile, ore 11 e 21
14 aprile, ore 18.30

Premio della Critica Festival MESS Awards (Sarajevo):

Premio Ubu Teatrale conferito Best Director - Alessandro Serra
2017 come dall’Associazione The Golden Mask Award by

Spettacolo Nazionale dei Oslobodenje - Macbettu
dellAnno Critici di Teatro The Luka Pavlovic Award by

theatre critics - Macbettu

MACBETTU
di Alessandro Serra

Il Macbeth di Shakespeare recitato in sardo e, come nella piu pura
tradizione elisabettiana, interpretato da soli uomini. L’idea nasce

nel corso di un reportage fotografico tra i carnevali della Barbagia.

| suoni cupi prodotti da campanacci e antichi strumenti, le pelli

di animali, le corna, il sughero. La potenza dei gesti e della voce,

la confidenza con Dioniso e al contempo I’'incredibile precisione
formale nelle danze e nei canti. Le fosche maschere e poi il

sangue, il vino rosso, le forze della natura domate dall’'uomo. Ma
soprattutto il buio inverno. Sorprendenti le analogie tra il capolavoro
shakespeariano e i tipi e le maschere della Sardegna. La lingua
sarda non limita la fruizione ma trasforma in canto cio che in italiano
rischierebbe di scadere in letteratura. Uno spazio scenico vuoto,
attraversato dai corpi degli attori che disegnano luoghi e evocano
presenze. Pietre, terra, ferro, sangue, positure di guerriero, residui
di antiche civilta nuragiche. Materia che non veicola significati,

ma forze primordiali che agiscono su chi le riceve.

Alessandro Serra

Di: Alessandro Serra

Tratto dal Macbeth di William Shakespeare

Con: Fulvio Accogli, Andrea Bartolomeo, Leonardo Capuano, Andrea Carroni, Giovanni
Carroni, Maurizio Giordo, Stefano Mereu, Felice Montervino.

Traduzione in sardo e consulenza linguistica: Giovanni Carroni

Collaborazione ai movimenti di scena: Chiara Michelini

Musiche pietre sonore: Pinuccio Sciola

Composizioni pietre sonore: Marcellino Garau

Regia, scene, luci, costumi: Alessandro Serra

Produzione: Sardegna Teatro e compagnia Teatropersona

Con il sostegno di Fondazione Pinuccio Sciola, Cedac Circuito Regionale Sardegna
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Durata_90’

Lingua: sardo con sovratitoli in italiano

S’idea naschet dae unu reportage fotograficu fatu

in Barbagia. Sos sonos de sa campanas e de sos
strumentos antigos, sas peddes de sos animales, sos
corros, s’ortigu. Sa poténtzia de sos gestos e de sa
boghe, sa cunfidéntzia cun Dioniso e sa pretzisione
formale de sos ballos e de sos cantos. Sas caratzas
teteras e su sambene, su binu nieddu, sas fortzas

domadas dae s’0mine. Ma prus che totu s’ierru iscuru.

Ispantat s’assimigiu intro desas caratzas sardas e
s’opera de Shakespeare.

Shakespeare’s Macbeth, performed in Sardinian and,
in the pure Elizabethan tradition, by an all-male cast.
Alessandro Serra’s rewriting of the play discloses

an ancestral, restless, powerful imaginary where the

signs taken from Sardinian culture become universal
archetypes.

FOTO: ALESSANDRO SERRA

Tournée / gennaio-settembre 2019

Lecce | Teatro Apollo | 19 gennaio 2019

La Spezia | Teatro Comunale | 22-23 gennaio 2019
Parma | Teatro delle Briciole | 26 gennaio 2019
Argentina - Buenos Aires | Teatro Coliseo | 30-31 gennaio/1 Febbraio 2019
Fermo | Teatro dell'Aquila | 6 febbraio 2019

Macerata | Teatro Lauro Rossi | 8-9 febbraio 2019

Napoli | Teatro Bellini | 12-13-14-15-16-17 febbraio 2019
Reggio Emilia | Teatro Cavallerizza | 6-7-8-9 marzo 2019
Como | Teatro Sociale | 14 marzo 2019

Jesi (AN) | Teatro Pergolesi | 16 marzo 2019

Pergine (TN) | Teatro Valsugana | 20 marzo 2019

Perugia | Teatro Morlacchi | 23-24 marzo 2019

Pesaro | Teatro Rossini | 26 marzo 2019

Genova | Teatro Gustavo Modena | 29-30-31 marzo 2019
Piacenza | Teatro Comunale | 3 aprile 2019

Pontedera (Pl) | Teatro Era | 6 aprile 2019

Nuoro | Teatro Eliseo | 13-14 aprile 2019

Croazia - Rijeka | The International Small Scene Theatre Festival
| 28 aprile 2019

Roma | Teatro Argentina | 2-3-4-5 maggio 2019

Francia - Ajaccio | Scéne conventionnée Théatre et Musiques
actuelles | 14 maggio 2019

Francia -Aix en Provence | Théatre de Bois de I'Aune |

17-18 maggio 2019

Francia -Toulon | Scéne Nationale de Toulon | 21-22 maggio 2019
Cagliari | Teatro Massimo | 25-26 maggio 2019

Bulgaria - Sofia | Youth Theatre | 2 giugno 2019

Bulgaria - Varna | Varna Festival | 4 giugno 2019

Portogallo - Lisbona | Festival de Almada | 10-11 luglio 2019
Slovenia - Lubiana | | 24-25 agosto 2019

Peru - Lima | Teatro Nacional | 3-4 settembre 2019

Giappone - Toga Mura | Toga Art Park | 21 - 22 settembre 2019




Uno sguardo sul teatro
argentino contemporaneo,
di Cynthia Edul

CRISI E AR

SPERIMENTAZIONE

In diverse province dell’Argentina I'attivita teatrale da segni di
grande vitalita, ma si concentra soprattutto a Buenos Aires, dove si
contano quattordici sale ufficiali, ventidue di teatro commerciale e

centocinguantasei di teatro indipendente distribuite per tutta la citta.

A Buenos Aires si rappresentano quattrocento opere I'anno e
la presenza del pubblico & numerosa.

Il teatro costituisce senz’altro un elemento significativo della
cultura cittadina. Come dice il grande regista argentino Alberto
Ure, «La citta bolle di teatro, & come una pentola a pressione di
rappresentazioni possibili». [1] Si tratta di un teatro eterogeneo
molteplice e multiforme, e all’interno di tale fenomeno culturale,
per molti inedito, si possono distinguere differenti estetiche,
differenti modi di produzione, studi e registi.

Si potrebbe dire che, anche se con confini oggi un poco erosi, nel
teatro argentino si distinguono tre circuiti definiti: il teatro ufficiale

(i teatri pubbilici, statali o comunali, il Teatro San Martin e il Teatro
Nazionale Cervantes e i centri culturali ubicati per tutta la citta); il
teatro commerciale, vale a dire il teatro a carattere imprenditoriale
che risponde, nel suo modo di produrre, alla logica dell’industria
culturale e del consumo; e infine il teatro indipendente, meglio
conosciuto come la scena off. Ed € senza dubbio nella scena off
che prendono vita le pill importanti innovazioni estetiche ed ¢ li che
bisogna andare a cercare le risposte per comprendere le tendenze
e le riflessioni teoriche piu importanti della creazione scenica
contemporanea. La scena teatrale si espande come un rizoma e in
mezzo ad una produzione tanto vasta, gli attori circolano, lavorano,
si definiscono e si consolidano come il fulcro attorno a cui ruota
tutta lattivita.

Quali sono le principali tendenze della recitazione in questo campo
cosi ampio? Fare un resoconto sull’attivita dell’attore in Argentina
in questo contesto di proliferazione dell’attivita & un compito
complesso. Implica tralasciare molte tendenze, singoli artisti e
correnti importanti. Tuttavia, la tensione tra il teatro rappresentativo
(ovvero I'estetica vincolata al realismo) e le poetiche nate dalla
recitazione che, in opposizione al realismo, si sono consolidate
negli anni novanta, permane a tutt’oggi. Al fine di comprendere tale
fenomeno, ci concentreremo su quest’ultimo tipo.
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Lo Stato, in Argentina, ha svolto un ruolo importante nello sviluppo
della produzione culturale grazie alle sovvenzioni agli artisti e ai loro
spettacoli, ma a partire dalle politiche neoliberiste messe in atto
durante gli anni novanta, il suo impegno si & indebolito, soprattutto
per quanto riguarda il disegno di progettualita politiche che tengano
conto dell’enorme fenomeno del teatro argentino, tanto prolifico

e diverso. Il ruolo dello Stato si riduce oggi a pochi sussidi per

gli artisti. Non ci sono aiuti per gli attori, i premi sono pochi e

il loro ammontare limitato (fenomeno che si ripropone alla stessa
maniera per autori e registi).

In citta ci sono corsi di recitazione tanto nella Scuola Municipale
(EMAD) quanto nell’lstituto Universitario Nazionale di Arti IUNA).

Al di fuori di questi ambiti istituzionali, la formazione degli attori

e periferica. Esistono tanti teatri e spazi scenici in citta, a cui
corrispondono altrettanti laboratori di qualita, diretti da maestri

di recitazione e di regia. Da Ricardo Bartis a Julio Chavez,
Alejandra Boero a Cristina Banegas o Federico Ledn e Claudio
Tolcachir, attori e registi sono diventati efficaci docenti, formatori

di preparati professionisti.

E proprio la mancanza di istituzionalizzazione della produzione
teatrale a promuovere paradossalmente I’enorme molteplicita ed
eterogeneita di un fenomeno che si sta evolvendo in modo sempre
piu significativo nel corso degli anni. Senza enti che regolino le
pratiche, queste godono di una maggiore liberta e se ne nutrono,

il che si riflette nella diversita delle proposte estetiche che nascono
all’'interno dei diversi studi.

Privi di luoghi di riferimento istituzionali e con una realta che

cambia ad ogni istante, gli attori si sono ritirati nei laboratori dei
grandi registi in cui vengono messe a punto le loro poetiche. Spazi
marginali di resistenza in cui si € assistito alla nascita dei fenomeni
linguistici piu innovativi della scena contemporanea. El Sportivo
Teatral di Ricardo Bartis, L’'Excéntrico de la 18 di Cristina Banegas, il
Teatro el Cuervo di Pompeyo Audivert, Timbre 4 di Claudio Tolcachir
non sono ‘scuole di teatro’, sono officine di sperimentazione, nuclei
della scena off dove si sono elaborate le principali tendenze della
recitazione contemporanea.

BUENOS AIRES BOLLE DI TEATRO,
E COME UNA PENTOLA A PRESSIONE
DI RAPPRESENTAZIONI POSSIBILI

Quali sono queste tendenze? Il loro tratto piu evidente € la rottura
col realismo e la messa in crisi dello statuto della rappresentazione.
Cid ha implicato la fuga dal dominio del testo, associato con
I’estetica naturalista e realista, collocando al centro della scena,
come potenzialita creatrice, 'attore. La frattura con la categoria
classica di rappresentazione spiega in modo chiaro le tensioni
presenti nell’ambito teatrale. Se il discorso dominante & legato al
realismo e al teatro rappresentativo, i linguaggi dell’avanguardia
del Rio de la Plata contestano proprio questa categoria. Nel teatro
commerciale e in una grande parte dei teatri ufficiali assistiamo alla
continuazione del realismo come estetica dominante mentre € nella
periferia degli studi e dei teatri indipendenti che si affermano quelli
che Ricardo Bartis definisce «i racconti nati dalla recitazione». [2]

E questo non solo presuppone una concezione estetica, vale a dire
una pratica concreta del linguaggio della recitazione.

Il diverso modo di pensare I'attore implica anche un diverso modo
di pensare I'idea di opera. Nel profondo dei racconti nati dalla
recitazione si nasconde un attacco all’idea di opera e di teatro
come spettacolo. Non c’é nulla se non la creazione dell’attore.

Non esiste un testo da rappresentare o interpretare, non ci sono
elementi psicologici. Il testo lo crea I’attore, e prima della parola c’e
il corpo con le sue potenzialita creatrici. Tra i primi a concepire in
questo modo il linguaggio del teatro e Ricardo Bartis, attore, regista
e maestro di attori, che sposta il fulcro di cio che e testuale per
collocarlo nella personalita poetica degli attori, che diventano

il centro irradiante della scena.

Il dispositivo principale attraverso cui sono costruiti questi racconti
nati dalla recitazione & I'improvvisazione. Rompere con I’egemonia
del testo ha dato vita a cio che & stato denominato ‘la drammaturgia
dell’attore’, mentre lo spazio d’elezione della ricerca sono diventate
le prove, che per gli attori e registi che hanno sviluppato questo
tipo di poetica, come Bartis e Ure, costituiscono lo spazio di
discussione delle estetiche, uno spazio in cui si assumono rischi,

si sperimentano i linguaggi, in cui si realizza il vero laboratorio della
sperimentazione.

Drammaturgia dell’attore, improvvisazione e prove sono

i tre assi fondamentali di questa poetica dell’attore che e,

molto probabilmente, la tendenza principale della recitazione
contemporanea argentina. Nello studio di Ricardo Bartis si sono
formati i registi e gli attori che si sono piu distinti nella scena
contemporanea come Federico Ledn, Alejandro Catalan, Rafael
Spregelburd, Lola Arias. Per quanto ciascuno di loro abbia
continuato una sua ricerca personale e sviluppato un proprio
stile operativo & possibile percepire la familiarita dei loro modi
di intendere il linguaggio della recitazione.

DALLA CRISI DEL 2001 ALLA CRISI ATTUALE

La crisi del 2001 inaugura il XXI secolo in Argentina. Il sistema
politico, lo Stato e le banche deflagrano. La crisi si rivela il risultato
delle politiche neoliberali degli anni '90, ma nel dicembre 2001

il sipario crolla e rivela un paese privo degli strumenti per superare
la crisi, una classe politica contestata dai cittadini e un sistema
bancario in frantumi. Di fronte a una situazione senza precedenti,

la popolazione & scesa in piazza, ha iniziato a riunirsi in assemblee
di quartiere, a scambiarsi il necessario per sopravvivere, a occupare

MACBETTU sara in scena
in Argentina a Buenos Aires
al Teatro Coliseo
dal 30 gennaio al
1 Febbraio 2019

le porte d'ingresso alle banche, le piazze, i locali. Lo spazio pubblico
e diventato collettivo e i cittadini hanno utilizzato forme di
sussistenza creative attraverso una rete di solidarieta orizzontale.
Dinanzi a questo scenario di cooperazione anche gli artisti si sono
riuniti. Citando Andrea Giunta nel suo scritto Post-crisi: L'arte
argentina dopo il 2001, "in tempi di estrema sofferenza, la creativita
si attiva e accelera". Nel momento in cui il tempo urbano si modifica
, anche l'arte comincia a cambiare i suoi tempi e le sue forme.

Le forme di creazione teatrale e di sperimentazione, gia citate

in questo articolo, costituiranno i precedenti di una pratica che si
intensifichera. Per il tempo dell'arte e delle arti performative il 2001
segna il momento in cui essere un artista significa far parte di un
collettivo. La mentalita individualista legata all'opera d'arte non
esisteva piu. Si pensava all'arte nel suo complesso, e quelle forme
di cooperazione precedentemente associate a laboratori di
sperimentazione assumevano ora una forte connotazione politica,
intesa come mezzo per rispondere alla crisi del presente. Nelle case,
nei garage, in luoghi non convenzionali sono stati inaugurati molti
nuovi spazi gestiti da gruppi o da un singolo gruppo di artisti,
come Timbre 4.

I 2001 segna un punto di svolta nel settore culturale che si estende
fino a oggi, caratterizzato da una forte componente di autogestione
e di lavoro collettivo. Il teatro di Buenos Aires ha ereditato le

forme di gestione, collaborazione e sperimentazione che si sono
intensificate dopo la crisi. Il teatro indipendente argentino ha
mostrato un livello di produzione, creativita e sperimentazione mai
registrato nella storia del paese. | grandi registi e drammaturghi
hanno consolidato la loro poetica, un gran numero di nuovi autori,
come Mariano Pensotti, Lola Arias, Romina Paula, Sergio Boris,
Ariel Farace, Matias Feldman, Daniel Veronese hanno iniziato a
realizzare la propria opera in quel contesto diventando le voci piu
rappresentative della nuova generazione.

L'Argentina oggi affronta una nuova crisi. Con una grande
svalutazione, un livello di indebitamento senza precedenti

nella storia del paese, un'inflazione inarrestabile e un pesante
definanziamento del settore artistico da parte dello Stato, il teatro

si confronta con interrogativi gia emersi nella sua storia e le risposte
che iniziano a palesarsi manifestano lo stesso livello di creativita,
consistenza e collaborazione di epoche precedenti. La conseguenza
artistica di questo processo sara chiara col tempo. Un tempo di
crisi, produzione e sperimentazione.

Cynthia Edul

e e o o o ]

Cynthia Edul, drammaturga e insegnante di letteratura presso varie istituzioni,
tra cui il Conservatorio di Arte Drammatica, a Buenos Aires

[1] A. Ure, Ponete el antifaz, Buenos Aires,
Instituto Nacional del Teatro, 2009, p. 12.

[2] Il pensiero teatrale che viene dalla recitazione
ha a che vedere piu con listante, con qualcosa
che non comporta niente altro che I'esistenza
del corpo dell’attore, che fonda un istante
privilegiato e unico.
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Estratti da_Tadashi Suzuki_ il corpo € cultura,
2017, Dino Audino Editore

Focus sulla Suzuky Company
di Tadashi Suzuki a Toga Mura,
Giappone

IL CORPO
E CULTURA

“Uno dei miei successi come artista teatrale e stato la creazione

di un metodo di formazione per gli attori. Lo scopo di questo
metodo € quello di rendere I’attore nuovamente consapevole delle
sensibilita fisiche che si sono atrofizzate nella routine quotidiana

e rivelare come questo stato di debilitazione gli impedisca di
coinvolgere efficacemente il pubblico. Mentre il training rinvigorisce
queste sensazioni corporee sbiadite, introduco una componente
vocale che collega la voce al corpo. Osservando i diversi metodi

di training degli attori che esistono nelle diverse regioni del globo,
ne ho scoperti alcuni che si concentrano sull’espressivita che si
ottiene dallo spostamento della regione inferiore del corpo e cosi
ho tentato, nella mia formazione, di attivare le sensibilita fisiche che
stanno alla base di questi movimenti. Cosi facendo, ho capito che
la creazione della continuita richiede la consapevolezza del corpo
invisibile, e che per raggiungere questo obiettivo € essenziale lo
sviluppo di alcune funzioni interne del corpo umano.

Il corpo umano ha determinati bisogni essenziali che devono essere
soddisfatti per garantire la vita. Un neonato puo sopravvivere senza
alcun tipo di consapevolezza del corpo, ma dipende fortemente
dall’aiuto degli altri. Anche se il suo cuore batte automaticamente,
ha pur sempre bisogno di cibo. Per poter diventare indipendente,
deve imparare a controllare consapevolmente le funzioni fisiche
chiave, necessarie a soddisfare i propri bisogni quotidiani, le piu
importanti delle quali sono:

la produzione di energia;

la calibrazione del respiro;
il controllo del centro di gravita.
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Il corpo umano ha determinati
bisogni essenziali che devono essere
soddisfatti per garantire la vita.

Un neonato puo sopravvivere

senza alcun tipo di consapevolezza
del corpo, ma dipende fortemente
dall’aiuto degli altri.

Poiché I'energia, I'ossigeno e la gravita non possono essere visti
a occhio nudo, nella vita quotidiana non prestiamo loro molta
attenzione. Tuttavia, i problemi con alcune di queste funzioni
compromettono la nostra capacita di mantenerci in salute.

Cio e dovuto in parte all’interdipendenza di queste tre funzioni
particolari. Piu energia il corpo produce, piu & I'ossigeno di cui ha
bisogno, il che a sua volta intensifica il respiro. Quando il respiro
si intensifica, sfida I’equilibrio del corpo, o il controllo del centro
di gravita. Il training esiste quindi non solo per sviluppare queste
capacita in modo indipendente, ma anche per approfondire la
loro interrelazione. Pil siamo in grado di espandere fluidamente

il processo di produzione dell’energia, di ottenere I'ossigeno e di
controllare il nostro centro di gravita, maggiore diventa la varieta
di movimento disponibile, che a sua volta aumenta la stabilita

e la sostenibilita della vita. In sostanza, lo stesso principio puo
essere applicato alla recitazione sul palco. Attraverso uno sviluppo
disciplinato e integrato di queste tre funzioni come parametri per
la performance, il corpo ottiene forza e agilita, la voce acquisisce
gamma e capacita e la consapevolezza dell’“altro” cresce. Tale
lavoro sviluppa la potenza espressiva necessaria per trasmettere
il punto di vista dell’attore. Ne consegue quindi che I’arte di recitare
e fondata su discipline che approfondiscono la consapevolezza
di questi tre fenomeni cruciali, interrelati, “invisibili”.

L’energia, il respiro e I’equilibrio costituiscono anche la base per

il training nella maggior parte degli sport, nella danza e nelle arti
marziali. Nel teatro, tuttavia, abbiamo una sfida in piu: abbiamo
bisogno di comunicare con la lingua... per parlare. Pensando a
questo, ho elaborato il training per sviluppare 'abilita dell’attore

di esercitare la sua attrazione sul pubblico sia attraverso il corpo
che la voce. Naturalmente, il modo in cui questo fenomeno si
manifesta differisce un po’ da cultura a cultura, ma i parametri
fondamentali di energia, respiro ed equilibrio costituiscono la base
di ogni lavoro fisico e vocale. Il mio metodo di formazione, quindi,
non € una piazza dove I'attore deve mostrare le proprie capacita,
ma piuttosto qualcosa che consente all’attore, in quanto specialista
nell’uso del corpo e della voce, di coltivare flessibilita e sensibilita
quando identifica e gioca con la miriade di sensazioni di “essere sul
palco”. Potrebbe essere descritto come una strategia per stimolare
il pubblico in una varieta infinita di modi”. (TADASHI SUZUKI:

il corpo € cultura. 2017- Dino Audino Editore. Pag. 52/53)

Ho incontrato per la prima volta Tadashi Suzuki e la SCOT nel
1995, quando collaboravo alla realizzazione della stagione del
Teatro Classico al Teatro Olimpico di Vicenza, per la quale fu
invitato a presentare due suoi capolavori, Dionysus ed Electra. In
quell’occasione gli venne anche proposto di fare una dimostrazione
pubblica del Metodo Suzuki e di tenere un workshop al quale avrei
dovuto presenziare come presentatore e traduttore. Un training
teatrale, qualsiasi esso sia, € una esperienza psicofisica che la

si vive solo mentre la si pratica. Suzuki, quindi, mi invitdo a Toga
dove soggiornai per quaranta giorni, imparando il training sotto

la sua guida.

Mentre maturavo sotto la direzione di Mr. Suzuki, ho gradualmente
capito che tutta I’energia spesa nello studio era un modo pragmatico
per arrivare allo scontro tra abitudine e obiettivita. Sono giunto alla
conclusione che il vero significato del training sta nel creare una
vivida presenza mantenendo una forte stabilita e un affinamento
della concentrazione nel momento in cui sei presente sul palco.
Non esiste un training in grado di affrontare le differenze interne in
tutti gli attori. Ognuno di noi & psicologicamente ed emotivamente
unico. Cio che e produttivo & un training che ti aiuta ad avere una
prospettiva sulle abilita che hai coltivato, su quelle che ti mancano,
e tradurle meglio in espressione. Il training di Suzuki esamina gli
elementi che abbiamo in comune come esseri umani.

Cosa succede al corpo, e alla voce, quando viene posto nella
difficile situazione di essere osservato mentre si cerca di
convincere qualcuno di qualcosa? Cosa succede a noi stessi
quando siamo messi in questa relazione in cui siamo osservati e al
tempo stesso ci mostriamo? Che tipo di emozione si genera dentro
di noi? Diventa quasi impossibile mantenere questa emozione e
non muoversi. Il movimento diventa inconscio e abituale, il respiro
diventa superficiale, le tensioni aumentano, la concentrazione e
interrotta. Questi effetti sono universali.

Negli ultimi dieci anni, ho insegnato il metodo Suzuki sia a
professionisti che a studenti e sono ancora stupito da come
questo training abbia un impatto straordinario su coloro che lo
vivono, indipendentemente dal background linguistico nazionale o
culturale da cui provengono. Si potrebbe anche arrivare al punto di
affermare che il Metodo Suzuki ha ristabilito un modo per gli attori
teatrali nel ventunesimo secolo di re-incontrare dinamicamente

i fenomeni universali e senza tempo al centro del loro mestiere.
Espandendo la consapevolezza dell’attore, la capacita e il controllo

Il mio metodo di formazione, quindi,
non & una piazza dove I'attore deve
mostrare le proprie capacita, ma
piuttosto qualcosa che consente
all’attore, in quanto specialista
nell’uso del corpo e della voce,

di coltivare flessibilita e sensibilita
quando identifica e gioca con

la miriade di sensazioni di

“essere sul palco”.

MACBETTU sara in scena

in Giappone a Toga Mura,

al Toga Art Park nelle date
21 e 22 settembre 2019

del respiro, il centro di gravita e I'’energia, il Metodo Suzuki sviluppa
la sua capacita di creare movimento nella stabilita, chiare linee di
intenzione, livelli profondi di impegno a piu livelli di concentrazione,
una forte ma elastica voce e una fantasia rigorosa e fluida.
L'incontro con questo Maestro & un’esperienza umana che oserei
definire “antropologica” (sotto tutti i punti di vista: sociale, psico-
evolutivo, artistico-espressivo, filosofico), esperienza che diventa
poi unica quando lo s’incontra di persona. Perché “I'uomo” Tadashi
Suzuki ha un grande spirito, generosita, ironia e immenso fascino!

Le principali attenzioni di Suzuki riguardano la struttura di

un gruppo teatrale, la creazione e I'uso dello spazio teatrale e
il superamento delle barriere culturali e nazionali nell'interesse
di creare un lavoro veramente universale. Suzuki ha fondato a
Toga uno dei piu grandi centri teatrali internazionali nel mondo.
Circondato dalla splendida natura selvaggia di Toga, la struttura
comprende sei teatri, sale prove, uffici, alloggi, ristoranti, ecc.
Le attivita di Suzuki, sia come regista che crea produzioni
multilingue e multiculturali, sia come produttore di festival che
riunisce persone provenienti da tutto il mondo nel contesto di
un'impresa teatrale condivisa, riflettono un approccio attento
nei confronti delle questioni fondamentali dei nostri tempi.

Mattia Sebastian Giorgetti
Regista associato SCOT

Direttore esecutivo (Europa) - Theatre Olympics 2019

Mattia Sebastian Giorgetti terra un workshop per attori al Teatro
Massimo, nelle date comprese tra 8 e 14 aprile, vedi pag. 45

Tadashi Suzuki ¢ il fondatore e
direttore della Suzuki Company

of Toga (SCOT) con sede nel
villaggio di Toga Mura, situato

nelle montagne della prefettura

di Toyama. E I'organizzatore del
primo festival teatrale internazionale
del Giappone (Toga Festival) e

il creatore del Suzuki Method of
Actor Training. Direttore artistico del
Shizuoka Performing Arts Center
(1995-2007), membro del Comitato
internazionale delle Olimpiadi del
teatro, membro fondatore del BeSeTo
Festival (congiuntamente a Cina e
Corea) e Presidente del Consiglio

di amministrazione della Japan
Performing Arts Foundation (2000-
2010). Le opere di Suzuki includono
On the Dramatic Passions, The
Trojan Women, Dionysus, King Lear,
Cyrano de Bergerac, Madame de
Sade e molte altre. Ha diretto diverse

collaborazioni internazionali, come
The Tale of Lear, co-prodotto da
quattro importanti teatri negli Stati
Uniti; King Lear, con il Moscow Art
Theatre; Oedipus Rex, co-prodotto
da Cultural Olympiad e Dusseldorf
Schauspiel Haus; e Electra, prodotto
dall’Ansan Arts Center / Arco Arts
Theatre in Corea e dal Teatro
Taganka in Russia.

Una raccolta dei suoi scritti in inglese,
Culture is the Body & pubblicata da
Theatre Communications Group

a New York. Ha insegnato nelle
scuole e nei teatri di tutto il mondo.
Un libro intitolato The Theatre of
Suzuki Tadashi & pubblicato dalla
Cambridge University Press come
parte della loro serie Directors in
Perspective, con importanti registi
teatrali del XX secolo (Meyerhold,
Brecht, Strehler, Peter Brook e
Robert Wilson).
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OVUNQUE PROTEGGIMI

di Bonifacio Angius

Note di regia

Tutte le volte che mi trovo alle prese col raccontare una storia e dei personaggi,
mi scopro a ragionare sempre sullo stesso enigma. A riflettere su come
sarebbe stata la mia vita se lungo la strada non avessi incontrato quella grande
passione che ¢ il cinema. Credo che il cinema, che per me € sempre stato
elemento fondamentale e terapeutico per esorcizzare paure e nevrosi, mi abbia,
fino ad ora, salvato la vita. E senza di esso sarei forse stato un essere umano
ingabbiato in un mondo che non gli appartiene.

Un mondo incomprensibile, di cui avere paura. Un mondo da prendere a pugni
in faccia o dal quale fuggire, proprio come fanno gli esseri umani raccontati

in Ovunque proteggimi. E cosi che Francesca e Alessandro sono entrambi
parti di me stesso. Lui, detentore di una passione che si allontana inesorabile,
inconsapevole di essere gia troppo deteriorato per poterla riacciuffare,

ma ancora straripante di vita. Lei, convinta di potersi salvare scappando

da una vita piena di macerie, defraudata di un figlio che ama piu di sé stessa,
ingannata da una societa fasulla, cinica e moralista, sempre pronta a giudicare
e violentare i sentimenti piu puri.

Personalmente, la necessita e I'urgenza di trasmettere quello che sento nel
profondo, nasce da situazioni e sentimenti che ho vissuto in prima persona.

E se i personaggi da me descritti fossero sbrigativamente etichettati come
“marginali”, allora posso dire, con lucida sincerita, di essere marginale anch'io.
Non c'€ niente di Zavattiniano nel mio lavoro. lo non pedino nessuno, non
guardo il mondo attraverso buchi di serrature, non osservo gli animali nella
gabbia dello zoo. lo sono semplicemente gia li, dentro la gabbia, con loro,

che sono tanti, troppi, la maggioranza silenziosa che nessuno ascolta, che
nella realta dei fatti & tutt'altro che marginale, anzi, € il vero centro del mondo.

Dunque i miei sentimenti, le mie esperienze, la mia rabbia e le mie paure

pill profonde, estremizzate e portate sullo schermo. Quasi un modo per
allontanarle, trasformarle da negative a positive, da veleno ad antidoto.

Le voglio mostrare attraverso il cinema col tentativo di renderle piu cristalline
e comprensibili possibile, come fossero messe in scena in un film di Chaplin
0 in un cartone animato giapponese degli anni ottanta. Attraverso I'utilizzo di
un meccanismo narrativo diretto, emotivamente chiaro, che non ha paura di
mostrarsi nella sua autentica natura, e con un linguaggio figlio di un cinema,
un tempo popolare, ora quasi dimenticato.

Un cinema fatto di personaggi, in cui tutti gli elementi espressivi che mi hanno
fatto innamorare dello schermo quando ero adolescente, sono vivi in un

unico corpo. Le solitudini, il sentimento di rivalsa, i perdenti, I'amore, la follia,

il melodrammea, |'utilizzo della colonna sonora come elemento protagonista.
Tutti fattori preposti ad un'intensita narrativa ariosa, rapida, avvincente, amara,
ironica, avventurosa e dolorosa al tempo stesso.

In Ovunque proteggimi c’e la volonta di espandere il cuore pulsante

di Alessandro e Francesca e di mostrarlo all’'umanita intera, quella stessa
umanita che non si accorge della loro esistenza e voglia di vivere, ma anche
quell'umanita di cui loro e noi stessi facciamo parte. Una battaglia persa in
partenza, che pero puo darci, solo per un attimo, la sensazione di sentirmi e
di sentirci, un po' meno soli.

Bonifacio Angius
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In agosto la Sardegna e un’esplosione
di luce bianca, di cemento rovente,

di campagne dorate, di mare che
luccica in lontananza.

Alessandro indossa la sua camicia porta fortuna, luccicante,
una bomba. Non li sente i suoi cinquant’anni. Dopo aver cantato
per un pubblico poco riconoscente, come tutti i sabato notte,

fa mattina al Blu Star Disco. E quando all’alba si vede rifiutare
da sua madre i soldi necessari per fare il gradasso con delle
ragazzine, Alessandro perde la testa. Dopo una vita sprecata
davanti a una slot-machine a pontificare sbronzo dalla mattina
presto e sperare nella fortuna di un gratta e vinci, non avrebbe
mai immaginato che I'amore potesse tornare a fargli visita.

In una corsia d’ospedale. E qui che il nostro Alessandro incontra
Francesca. Grandi occhi verdi, malinconici e luminosi, i modi
spontanei di una bambina. | biglietti della nave in tasca, per lei

e per Antonio, cinque anni appena, e una faccina da pubblicita
del cioccolato al latte.

In agosto la Sardegna € un’esplosione di luce bianca,

di cemento rovente, di campagne dorate, di mare che luccica

in lontananza. Alessandro e Francesca sono finalmente fuori
dall’ospedale, in viaggio verso un’ultima occasione.

Il regista Bonifacio Angius e parte del cast saranno presenti alla proiezione
del 15 aprile al Teatro Massimo di Cagliari.

Lisandru faghet una vida isconcadita, sempere suta dipendéntzias. In una
acuntéssida noa atobiat a s’amore, ma est una istoria foras de giuditziu,
lughente e istravanada. S’istoria de una umanidade chi tacheddat, unu cinema
a tretu de contare sa soledade, sos chi perdent, sa rebinchida.

Alessandro leads a wild life, slave to his addictions. On an unpredictable occasion,
he meets love and experiences an unconventional, bright and extraordinary story.
A throbbing humanity made up of losers and loneliness and its revenge is what this
film is able to tell about.

Regia: Bonifacio Angius

Con: Alessandro Gazale Francesca Niedda Antonio Angius

e con: Gavino Ruda, Teresa Soro, Mario Olivieri,

e la partecipazione di: Anna Ferruzzo

Distribuzione: Ascent film

Con Il Sostegno Della Fondazione Sardegna Film Commission
Fondo Sardegna Ospitalita — Film In Cagliari
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MAS_MS3_Teatro Massimo Cagliari Durata_50’
15 aprile, ore 20.30

VENTI CONTRARI
di Is Mascareddas

Omaggio a Giuseppina e Albina Coroneo

In un paesaggio cittadino misero, brullo e polveroso, la vita scorre quasi per
inerzia. Una piccola marionetta & appesa a pochi fili, e un’altra le sta accanto
come per proteggerla, per non perderla. Le figure sono la riproduzione dei
pupazzi-autoritratto di Giuseppina e Albina Coroneo. Insieme a loro appaiono
otto personaggi ispirati ad altrettanti pupazzi che le artiste cagliaritane
costruirono a partire dal secondo dopoguerra e che la compagnia Is
Mascareddas fa rivivere a teatro. | pupazzi raccontano con prepotente realismo
la condizione umana dopo una catastrofe, una guerra. La vita in questo brandello
di citta e resa in frantumi, difficili da sgombrare, perché i ricordi pesano come
macigni. Scrutando l'intimita di questo paesaggio, s’incontrano anime perse

in un tempo ormai indefinibile. Ognuno degli abitanti di questa piccola citta
continua a fare le stesse semplici cose alle quali ha dedicato |'esistenza,
tentando di riprendersi la vita, ma il dopo e difficile da ricostruire.

In una tzitade misera, fata a trémene e pruine, in ue sa vida est sena de
cabu, bi sunt duas marionetas apicadas a pagos filos, una amparat a
s'atera. Sas marionetas, autoritratu de Giuseppina e Albina Coroneo, torrant
a bias gratzias a s'arte de Is Mascareddas. Contant sa cunditzione de
s'Omine a pustis de sa catastrofe de sa segunda gherra.

In a miserable, barren and dusty cityscape, where life flows by inertia, a small
puppet hangs from a few strings, and another protects it. The puppets, revived
on stage by Is Mascareddas, are the self-portrait of Giuseppina and Albina
Coroneo, together with eight characters, built after World War Il, they describe
the human condition after a catastrophe like the war.

Di: Is Mascareddas

Da un’idea di: Donatella Pau

Regia: Karin Koller

Animazione: Donatella Pau, Claudia Dettori

Musiche originali: Tomasella Calvisi

Progetto costumi e scene, scultura e pittura figure: Donatella Pau
Costruzione scene e figure: Antonio Murru, Donatella Pau, Fabio Atzeni
Aiuto sartoria: Alessandra Solla, Simona Cadeddu

Costumi animatori: Anna Sedda

Trottola: Manuel

Disegno luci: Loic Frangois Hamelin

Tecnico audio luci: Alessandro Venuto
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Walter Porcedda € critico teatrale.
Presente nella giuria Ubu e anche componente
dell'Associazione Nazionale dei Critici di Teatro.

Materia e voce

Intervista a Walter Porcedda sul teatro di figura

Come si puo definire e raccontare questa forma d'arte?

Per parlare del teatro di figura, come suggerisce Stefano Giunchi
inventore di quella grande reunion della scena internazionale che

e il festival di Cervia, & necessario partire dal termine figura che

ha la sua radice latina nel verbo figurare. Questa richiama I'idea

di qualcosa che muta, come puo essere lo scultore che plasma

la materia. A questo proposito, ancora Giunchi sottolinea come

la parola figura richiami “I'origine primordiale, I’afflato divino che
animo l'inerte materia. Vi & quindi I'idea dell’oggetto e quella

del movimento”. Il concetto di Figura ha, d'altra parte origini
antichissime e gia Platone nella sua Repubblica aveva introdotto

il termine per indicare cid che crea meraviglia. Le figure umane
riprodotte con diversi materiali sono utilizzate in molti riti antichi
greci e romani, analogamente come avviene in Oriente, dove esiste
una importante tradizione di marionette: soprattutto in India, in
Indonesia e Giappone. Istruzioni per |'uso: & necessario fuggire da
un equivoco ricorrente: burattino e marionetta non sono la stessa
cosa. Il burattino & quello che viene mosso direttamente dal braccio
del burattinaio, mentre la marionetta & un fantoccio in legno, stoffa

o altro materiale, una figura a corpo intero che viene mossa dall'alto
tramite dei fili. Fondamentale sfatare un altro luogo comune: il

teatro - di burattini € marionette — molto spesso viene accomunato e
confuso con quello per ragazzi. E invece un teatro a tutto tondo, con
un’attenzione fortemente popolare, indirizzato sia ai ragazzi che a un
pubblico adulto.

In Italia qual ¢ la diffusione e quali sono i centri
nevralgici di produzione di questa arte?

In Italia la tradizione del teatro di figura € fortemente radicata in tre
aree: la lombarda (I'area di Bergamo in particolare), quella emiliana e
la napoletana. Un discorso a parte va fatto per i pupi siciliani, legati
alle peripezie del paladino Orlando, di cui il massimo rappresentante
€ oggi Mimmo Cuticchio, depositario della tradizione, organizzatore di
festival, grande attore che si confronta con la scena contemporanea,
lavorando in ambito sperimentale anche con la danza.

Sono numerosi i festival che in Italia si occupano di teatro di figura,
il pit importante e Arrivano dal mare, organizzato dagli anni 70 a
Cervia. |l direttore artistico € Stefano Giunchi. Altre rassegne da non
perdere, Incanti a Torino, quello di Parma curato dalle Briciole, Alpe
Adria Puppett tra Grado e Aquileia. C’e poi il festival di Perugia e
quello di Mimmo Cuticchio a Palermo. In Sardegna Is Mascareddas
ha costruito negli anni e con un lavoro paziente una solida
reputazione internazionale, allestendo rassegne e festival, prima a
Teulada poi a Cagliari.

Il cuore di questa arte sta negli atelier delle compagnie sparse sul
territorio. Si tratta di formazioni che utilizzano la sapienza artigianale
in modo simile a quella dell’artista visivo, utilizzando materiali poveri
(legno, stoffa o cuoio) uniti alla conoscenza del linguaggio e della
sintassi teatrale. Nel burattinaio si fonde insomma un unico ed

eclettico personaggio: quello di attore, regista e costruttore.

Le compagnie del teatro di figura hanno sofferto moltissimo prima

di vedere riconosciuto il proprio lavoro, soprattutto a causa della
scarsa attenzione da parte delle istituzioni. Troppe volte, purtroppo,
ha avuto la meglio il pregiudizio di chi vedeva quest'arte appiattita
su una teatralita al limite del folkloristico o altrimenti intesa come
intrattenimento riservato solo ai bambini, non in grado cioe di fare
spettacoli di pill ampio respiro. Insomma una sorta di serie B del teatro.

Quali sono le connessioni del teatro di figura
con il mondo teatrale contemporaneo?

La recente storia del teatro contemporaneo ha smentito nei fatti gli
stereotipi a cui si € appena fatto riferimento: negli anni Sessanta

in Italia - anni di decentramento culturale segnati dalla nascita di
circuiti regionali anche marginali - c’é stato un grande risveglio in
questa direzione. Si pensi a Bologna la Baracca, Teatro Gioco Vita
a Piacenza, a Milano il Teatro del Buratto, a Ravenna il Teatro del
Drago: luoghi a meta tra il pubblico e il privato, che sono diventati
dei centri di crescita e confronto. Un riferimento importante non
soltanto per la creativita ma anche per I'organizzazione € ad
esempio il Teatro delle Briciole, che ha permesso di far conoscere
in Italia I’'enorme vitalita del teatro di figura a livello internazionale,
mostrando come i luoghi del teatro di figura siano dei luoghi di
creazione teatrale.

Certo, molto va fatto per la sua diffusione. In Italia questa arte non

¢ tutelata abbastanza, mancano ad esempio le scuole. Solo lo
scorso anno é stata lanciata 'idea, per iniziativa di diverse realta
teatrali, di dare vita a una scuola a livello nazionale.

Al festival Animar de Is Mascareddas al Teatro Massimo di Cagliari
abbiamo avuto modo di conoscere burattinai come ['argentino
Horacio Peralta. Teatrante in fuga dal golpe in patria una volta a
Parigi si fece conoscere per i suoi spettacoli brevissimi rappresentati
nelle carrozze dei metro: dietro un drappo nero muoveva i pupazzi,
con una musica di sottofondo raccontava storie solo con gli oggetti,
per il tempo di due fermate. Oggi & uno dei burattinai pit importanti
e rappresentativi dell’epoca in cui viviamo. Tanti di questi teatranti
hanno storie particolari, spesso anche avventurose, raccontano

di grandi sacrifici e ostinazione, sudore e lacrime.

Attualmente ci sono diversi giovani teatranti che stanno cercando

di lavorare dentro la tradizione dandogli dei significati nuovi, come
Is Mascareddas che si avventurano in sperimentazioni a 360 gradi.
Non va dimenticato che il teatro contemporaneo, da Beckett a Kantor,
ha spesso utilizzato e fatto proprie molte tecniche mutuate dal teatro
di figura. | grandi del teatro contemporaneo da Gordon Craig a
Mejerch’old videro in questa arte la possibilita di allargare lo sguardo
scenico, andando oltre le potenzialita dell’attore, includendo la danza,
il mimo, i costumi, la scenotecnica per puntare a un teatro totale.

A cura di Giulia Muroni
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MAS_Teatro Massimo Cagliari Studio riservato STclub

11 maggio, ora 19 (studio)
14 giugno, ora 19 (studio)
25-26 luglio, ora 21 (studio)

IL GIARDINO DEI CILIEGI - studio

di Alessandro Serra

Il giardino dei ciliegi si apre e si chiude in una stanza speciale,
ancora oggi chiamata stanza dei bambini.

Tra poco arriveranno i padroni, hanno viaggiato molto,
vissuto e dissipato la loro vita.

Bambini invecchiati che tornano a casa.

Tuttavia il sentimento che pervade I'opera non ha a che fare con la nostalgia

o i rimpianti ma con qualcosa di indissolubilmente legato all’infanzia, come certi
organi misteriosi che possiedono i bambini e che si atrofizzano in eta adulta.
L’incombere della scure sul giardino provoca un senso di dolore sconosciuto,
un risvegliarsi di quegli organi non ancora del tutto spenti nella loro funzione
vitale. Un dolore che non ha nome e che solo guardando negli occhi il bambino
che siamo stati potra placarsi.

Non c’é trama, non accade nulla, tutto & nei personaggi. Una partitura per anime
in cui i dialoghi sono monologhi interiori che si intrecciano e si attraversano.

Un unico respiro, un’unica voce.

Non vi & alcun tono elegiaco, ¢ vita vera distillata: si dice, si agisce.

Un valzerino allegro in una commedia intessuta di morte. Comicita garbata,

mai esibita, perfetto contrappunto in un’opera spietata e poetica. | personaggi
ridono e si commuovono spesso, il che non significa che si debba piangere
davvero, & piuttosto uno stato d’animo, scrive Cechov in una lettera, che deve
trasformarsi subito dopo in allegria.

Velando di lacrime gli occhi dei suoi personaggi Cechov suggerisce la visione
sfocata della realta sensibile, una realta spogliata dai contorni. Come i vetri delle
vecchie case, opachi, deformi, pieni di impurita fornivano una versione estetica
della vita oltre la finestra, cosi le lacrime agli occhi erodono le forme: gli oggetti e
le persone sfumano I’'uno nell’altro, i colori si sfaldano in mezzetinte, i lineamenti
e le voci si disciolgono. Tanto che a un certo punto non si sa piu chi & che parla,
se una voce proveniente da un’altra stanza o noi stessi con le parole di un altro.

La scrittura stessa agevola questo dissolversi del centro e del focus: I'opera

e cosparsa di piccoli impedimenti e fraintendimenti, anche linguistici, rotture
sintattiche, pianti, canti, apnee, russamenti, borbottii e filastrocche, e poi i suoni.
Tutto concorre a una partitura musicale che, scrive Mejerchol’d, € come una
sinfonia di Cajkovskij.

Alessandro Serra
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Di: Anton Pavlovié¢ Cechov

Regia: Alessandro Serra

Con: Arianna Aloi, Andrea Bartolomeo, Leonardo Capuano,
Marta Cortellazzo Wiel, Massimiliano Donato, Chiara
Michelini, Felice Montervino, Fabio Monti, Massimiliano
Poli, Valentina Sperli, Bruno Stori, Petra Valentini
Drammaturgia, scene, luci, costumi: Alessandro Serra
Consulenza linguistica: Valeria Bonazza e Donata Feroldi
Realizzazione scene: Laboratorio Scenotecnico Pesaro
Produzione: Sardegna Teatro, Accademia Perduta
Romagna Teatri, Teatro Stabile del Veneto, TPE-

Teatro Piemonte Europa

In collaborazione con: Compagnia Teatropersona,
Triennale Teatro dell'Arte di Milano

| poeti sostengono che si puo ritrovare in un attimo cio
che siamo stati un tempo rientrando in una certa casa,
in un certo giardino dove abbiamo vissuto da bambini.
Si tratta di pellegrinaggi molto rischiosi a seguito dei
quali si contano altrettante delusioni che successi
Marcel Proust




Crediti d’autore - Call

Entro il 9 marzo 2019 verra comunicato I'esito agli autori dei 10 elaborati selezionati.
Il corso, gratuito, si svolgera a Cagliari e avra una durata di sette giorni suddivisi

in due blocchi: 20/23 marzo e 2/4 maggio 2019.

Sardegna Teatro, in collaborazione con Fonderia Mercury,
organizza un corso di scrittura e drammaturgia per 'audio
al fine di fornire ai partecipanti gli strumenti basilari per

la scrittura e I’'adattamento di opere pensate e realizzate
specificamente per I'ascolto e apprendere le teorie € le
tecniche della costruzione dell’immagine acustica.

Al corso, tenuto da Sergio Ferrentino, - autore, regista
radiofonico-teatrale, fondatore e direttore di Fonderia
Mercury e docente di Tecniche e linguaggi radiofonici presso
varie Universita, tra cui IULM, Cattolica e Scuola Holden,

- si accede previa selezione degli elaborati originali, che
dovranno essere inviati entro il 18 Febbraio 2019 all’indirizzo
di posta elettronica: formazione@sardegnateatro.it indicando
come oggetto: Corso Scrittura Audio — Nome Cognome.

SELEZIONE

CORSO

DI DRAMMATURGIA
AUDIO
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Gli interessati dovranno inviare i seguenti materiali
(esclusivamente in formato pdf):

1. Una sceneggiatura originale per I'audio a tema libero. Il testo non dovra
superare le 20 pagine (e comunque non oltre le 30.000 battute), dovra essere
redatto in lingua italiana e dovra presentare le caratteristiche tipiche di un racconto
sceneggiato che ne consentano I'effettiva elaborazione in forma audio multivoice
(numero limitato di personaggi, struttura della trama, setting plausibile).

2. Una sinossi della sceneggiatura audio (massimo 10 righe), con I'indicazione
del genere (ad esempio: commedia, dramma, fantascienza, noir, giallo, etc.)

3. Una scheda dei personaggi con una breve descrizione di tutti i personaggi
presenti nella sceneggiatura (massimo 2 pagine)

4. Curriculum Vitae dell’autore contenente dati (nome e cognome, indirizzo
completo, indirizzo e-mail, numero di telefono) e foto (max 1 pagina)

MAS_Teatro Massimo Cagliari
dal 15 gennaio al 22 giugno

Sardegna Teatro propone una serie di laboratori,
incontri, approfondimenti con artisti di provenienza,

stili e poetiche differenti.

FOR-
MAZIO-

NE

15-20 gennaio

MARCO SPIGA

Socio della cooperativa Teatro di
Sardegna, attore, regista e pedagogo

4-10 febbraio

IS MASCAREDDAS

Compagnia di teatro di figura, artisti-
artigiani, creatori di burattini e marionette

25/26 febbraio

ELENA MORANDO

Scrittrice e artista interdisciplinare, cura
progetti per adulti e bambini legati al
teatro, alla letteratura e alle arti visive.

18-24 febbraio

ROBERTO CAVOSI
Drammaturgo e regista, insegna
all'Universita IUAV di Venezia e
all'Accademia Nazionale d’Arte
Drammatica Silvio D’Amico

25 febbraio - 2 marzo

JARED MCNEILL

Regista e attore americano. E presente
in molti spettacoli diretti da Peter Brook

8-14 aprile

MATTIA SEBASTIAN GIORGETTI
Regista, collabora con SCOT.
Unico italiano depositario ufficiale
del Metodo Suzuki

25-28 aprile

CESAR BRIE

Regista, drammaturgo e attore argentino.
Per Sardegna Teatro ha diretto L'avvoltoio

13-19 maggio

GIANFRANCO BERARDI

& GABRIELLA CASOLARI

Compagnia apulo-emiliana, con forte
inclinazione popolare e attenzione alla
nuova drammaturgia

20-25 maggio

RITA FRONGIA

Attrice e drammaturga, fa parte del
Libero Gruppo di Studio d’Arti Sceniche
coordinato da Claudio Morganti

27 maggio - 2 giugno
THEODOROS TERZOPOULOS
Fondatore di Attis Theatre, &€ uno
dei grandi maestri della scena
contemporanea.

18-22 giugno

ALESSANDRO SERRA

Fondatore della compagnia
Teatropersona. Per Sardegna Teatro
ha diretto lo spettacolo Macbettu

Tutti i laboratori sono a pagamento: 40€ al giorno (10€ per STclub).
La frequenza di ogni laboratorio € obbligatoria per tutte le giornate previste.
Sono disponibili borse di studio a copertura totale del costo da richiedere a

formazione@sardegnateatro.it
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Il corpo archetipico

| Cor

Intervista al maestro Theodoros Terzopoulos

Archetipico

Theodoros Terzopoulos, fondatore
di Attis Theatre, € uno dei grandi
maestri della scena contemporanea.
Il suo lavoro registico spazia da testi
greci antichi a opere di autori
contemporanei quali Samuel Beckett,
Bertolt Brecht, Heiner Muller.

Negli ultimi 30 anni la compagnia
ha rappresentato piu di 1900
spettacoli in tutto il mondo.

Il metodo di lavoro della compagnia
e oggetto di studi nelle Scuole di
Teatro e nei Dipartimenti di Studi
Classici di oltre 30 Universita

in tutto il mondo.

Che significato ha per te il pensiero
come pratica di filosofia teatrale?

Nella pratica delle mie prove, le idee minori si spengono,

le informazioni teoretiche si allontanano dalla sfera delle allusioni,
diventano parte dell'analisi attiva attraverso I'energia del corpo

e gli spazi e i tempi precisi che il corpo crea.

Il confronto con i materiali fondamentali e utili legati al ruolo,

diventa per I'artista una battaglia timica [legata al timo, organo
deputato all’'umore, alle manifestazioni affettive e agli stati emotivi
dell’individuo] per I'auto-consapevolezza; in questo processo,

egli esplora tutti gli aspetti di una profonda relazione con se

stesso, con gli altri e con il mondo, cercando di andare verso
un'interpretazione piu integrata.

La strada percorsa, a partire dalla preparazione del performer e il suo
lavoro sul ruolo, fino alla formazione dello scenario interpretativo,
richiede a performer e spettatore un viaggio nella profondita della
struttura, nei paesaggi sconosciuti della memoria, dove si tenta una
totale ridefinizione dell'esistenza umana. Siamo invitati ad aprire una
finestra nel caos dell'enigma umano che si concentri sulla domanda
ontologica "di che si tratta?".

In cosa consiste il tuo metodo?

Il metodo & in gran parte basato sul processo della respirazione.
Attraverso I'esercizio della respirazione in diverse posizioni, il corpo
dell’attore si rilassa e scarica le tensioni della giornata.

Durante la respirazione, mentre I'aria scende nella parte inferiore
dell’addome, I’attore si rilassa e si concentra. Respirare crea una

sensazione di euforia e serenita, aiuta la concentrazione, la resistenza

e il controllo.

Ad ogni modo, questa € solo una parte delle diverse fasi del metodo
di lavoro dell’Attis Theatre. Elementi fondamentali del mio metodo
sono la decostruzione e I'improvvisazione infinita, che si configura
come il naturale sviluppo della decostruzione.

Che relazione esiste tra il tuo teatro e la Tragedia Antica?

Per me la Tragedia € il teatro delle grandi idee e dibattiti, il teatro dei
perenni bisogni e quesiti dell’'uomo, un teatro contrassegnato da

Il maestro
THEODOROS TERZOPOLOUS
terra un workshop al Teatro
Massimo dal 27/05/2019
al 2/06/2019, info p.45

Siamo invitati ad aprire una finestra nel caos
dell'enigma umano che si concentri sulla
domanda ontologica "di che si tratta?"

sublime dinamismo. Dioniso ¢ il dio del teatro, il dio che abbiamo
davanti quando recitiamo. Recitare & un’azione di confronto col
dio e al contempo di trasgressione.

Ricorriamo alle grandi problematiche della tragedia nel nostro
tentativo di sfuggire alla quotidianita e al realismo.

Inoltre Attis € il nome frigio di Dioniso, il Dioniso d’Inverno.

Nelle rappresentazioni I’elemento Dionisiaco € molto potente,
anche quando gli attori sono immobili. Ma questo elemento &
sempre sotto controllo. Stiamo tentando di mantenere I’equilibrio
tra 'elemento Dionisiaco e quello Apollineo attraverso la struttura
e I’energia.

Il fecondo Dioniso invita I'attore, ma anche lo spettatore, a ricercare
il corpo archetipico nascosto nelle profondita della sua struttura,
oppresso e represso dalla mente. Questo Corpo, con risorse di
energia psicofisica senza precedenti, ¢ il principale materiale
dell’attore; i suoi confini si estendono oltre i limiti del corpo fisico.
Esso & costantemente modificato dai ricordi che sono impressi
profondamente nella struttura dell’attore.

L’attore e invitato a liberare le molteplici dimensioni del suo
materiale interiore e a coltivare in maniera fruttuosa i sensi,

gli istinti, 'immaginazione e I'ldea di Essenza.

Qual ¢ il significato contemporaneo dei concetti di crisi
e catarsi degli antichi greci?

Credo che la tragedia sia applicabile a qualsiasi epoca e societa
poiché gli argomenti trattati nella tragedia greca sono imperituri e
sempre validi: I'idea di conflitto perenne, |'arroganza, |'esagerazione
e la pena che ne consegue, la passione, il dolore € infine la catarsi
sono momenti che caratterizzano la natura umana.

Come concepisci la temporalita nel teatro?

Il mio modo di fare teatro & riconosciuto dal pubblico come teatro
rituale. Mentre il performer dilata il tempo, nello stesso istante
sviluppa la sua sostanza, che di norma tende a essere circoscritta.
Ripeto spesso questa frase: " il lento rituale del tempo reca con sé
una causa", con l'intenzione di enfatizzare come la perseveranza
del performer verso il lento rituale del tempo produca diverse

deflagrazioni, momenti imprevedibili di densa energia. Il corpo

del performer da origine a un tempo rituale portatore di significati,
percezioni e immagini. Il tempo rituale da ritmo al corpo, il quale
genera suoni inattesi, assi di parafrasi linguistiche, parole-proiettili,
un canto lento, un monologo completamente destrutturato che
produce un nuovo significato, offre una nuova speranza. Quanto
piu la speranza cresce, altrettanto aumenta il valore del testo e

la contingenza. Il tempo rituale si apre, si amplifica e si sviluppa.

Heiner Muller ha definito il tuo lavoro come una sorta di sentiero
all'interno del viaggio verso il paesaggio della memoria...

L'estetica della performance deriva dalla relazione dinamica del
corpo con Mito, Tempo e Memoria. Da questa relazione scaturisce
la domanda ontologica primaria: "di che si tratta?". Naturalmente,
questa € una domanda a cui non si possono dare risposte

certe, ma spinge costantemente il creatore alla ricerca profonda
dell'origine del suono, della parola e dei molteplici aspetti del
mistero umano.

Il Mito, mostrato con |'aspetto della memoria, si avvicina all'umano
e questo determinante ripiegamento interiore svela ricche scorte
di energia intrinseca oltre a una serie di funzioni psicosomatiche.
La vera fonte dell'energia e della conoscenza, che ciascuno di

noi possiede, dovrebbe essere ricercata all'interno del corpo,

nei ricordi del passato che sono incisi dentro di noi. Esiste
un'energia interiore che porta con sé immagini e ricordi esecrabili.

Che rapporto hai con la danza?

Il mio teatro & fisicamente impegnativo, il corpo e la voce sono
ampiamente impiegati. Si caratterizza attraverso il ritmo e utilizza
dei codici, come la danza. Questi elementi creano ponti con paesi

e culture diverse.

a cura di Giulia Muroni e Valentina Salis
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dal 13 febbraio al 17 aprile

VOICEOVER - Le voci teatrali
leggono la letteratura sarda

Sardegna Teatro, con la collaborazione di Quarantacinque e Eja TV, propone
una rassegna di letture di alcuni tra i testi chiave della letteratura sarda.

Da Grazia Deledda a Sergio Atzeni, le voci del mondo teatrale isolano
daranno vita a delle opere di firme di rilievo del territorio e non soltanto.
Ogni mercoledi dalle 11 alle 19, da febbraio a aprile, presso le vetrine del
Teatro Massimo di Cagliari si potra osservare cio che accade in uno studio
di registrazione, durante la realizzazione di un audiolibro.

13 febbraio 2019
COSIMA

di Grazia Deledda
legge Lia Careddu
llisso

20 febbraio 2019

PASSAVAMO SULLA TERRA LEGGERI
di Sergio Atzeni

legge Michela Atzeni

llisso

27 febbraio 2019

UN DODGE A FARI SPENTI
di Salvatore Mannuzzu
legge Felice Montervino
llisso

6 marzo 2019

IMMAGINI DI VIAGGIO DALLA SARDEGNA
di M. Leopold Wagner

legge Daniel Dwerryhouse

llisso

13 marzo 2019

HO VISTO TUTTO

di Nicola Lecca

legge Luigi Tontoranelli
Marsilio

20 marzo 2019

IL CINGHIALE DEL DIAVOLO
di Emilio Lussu

legge Leonardo Tomasi

llisso

27 marzo 2019

A FOGU AINTRU
di Giulio Angioni
legge Chiara Murru
llisso

3 aprile 2019

MIELE AMARO

di Salvatore Cambosu
legge Eleonora Giua
llisso

10 aprile 2019

IL SOGNO DELLA MACCHINA DA CUCIRE
di Bianca Pitzorno

legge Cristina Maccioni

Bompiani

17 aprile 2019
PAESE D’OMBRE
di Giuseppe Dessi
legge Marco Spiga
llisso

Mercoledi 20 febbraio alle ore 20 nel foyer del Teatro
Massimo una chiacchierata sul mondo dell'audiolibro in
compagnia di Sandra Furlan (Storytel) Massimo Mancini
(Sardegna Teatro) e Michela Atzeni (Quarantacinque).

Si ringraziano le case editrici llisso, Marsilio e Bompiani.
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Intervista a Marco Ferrario Country Manager
e Sandra Furlan, Responsabile Produzione di Storytel Italia.

Storytel

Italia

Cos’e Storytel?

Storytel & un gruppo svedese, che nasce a Stoccolma nel 2005

e offre un servizio di audiolibri in streaming su abbonamento.
Scaricando I'applicazione, ci si abbona — con soli 9.99€ al mese -
e cosi si ottiene I’'accesso a un catalogo che, solo per I'ltalia,
consta di 50.000 titoli, mentre su tutto il mondo centinaia

di migliaia. Storytel & presente in 15 Paesi del mondo, in tre
continenti. Questa dimensione globale vede I'interazione di molte
culture, scambi di cataloghi, autori, esperienze gestionali. Si tratta
percio di un contesto molto effervescente, sia dal punto di vista
dei contenuti, sia da quello tecnologico.

Non si tratta tuttavia di qualcosa di totalmente nuovo: I'audiolibro
€ sempre esistito, dai 45 giri con le fiabe sonore fino, a ritroso,
all’ancestrale tradizione del racconto orale — di cui la Sardegna ha
un patrimonio infinito. Cio che & cambiato radicalmente negli ultimi
anni & il contesto grazie al quale si accede a queste storie. Fino a
non molto tempo fa era necessario comprare un disco, metterlo in
un supporto dedicato - che peraltro solo recentemente & diventato
portatile, con il walkman — I’esperienza richiedeva diversi elementi
di accesso. Oggi € sufficiente uno smartphone, la banda larga € a
disposizione e I'abitudine all’abbonamento a un catalogo ¢ stata
sdoganata da societa come Netflix e Spotify, che hanno creato
un’abitudine largamente diffusa. La combinazione di questi fattori
ha fatto si che 'audiolibro vivesse una nuova giovinezza. In tutti

i mercati in cui questo modello viene applicato ci sono crescite
vertiginose. Siamo di fronte a una nuova primavera dell’audiolibro
e quindi della storia orale.

Si tratta di un ritorno alla necessita dell’ascolto?

C’e sempre stato il bisogno di farsi raccontare le storie, € una
necessita mai sopita. D’altra parte le storie raccontate ai figli prima
di dormire o quelle che ci dicono i parenti, gli amici, i colleghi le
ascoltiamo e ricordiamo, a qualunque latitudine, lingua e cultura.
Si tratta di un bisogno primario che — in concomitanza con la crisi
dell’editoria - ha trovato una risposta nel digitale. Ci sono dei dati
significativi in questo senso: in Svezia il 30% delle persone che

| possessori di STclub
avranno diritto a un mese
di utilizzo gratuito della
app di Storytel

C’e sempre stato il bisogno di farsi
raccontare le storie, € una necessita mai
sopita. D’altra parte le storie raccontate
ai figli prima di dormire o quelle che ci
dicono i parenti, gli amici, i colleghi le
ascoltiamo e ricordiamo, a qualunque
latitudine, lingua e cultura

ascoltano audiolibri non hanno I'abitudine di leggere. E un numero
importante che mette in evidenza come I'audiolibro rappresenti

un accesso alle storie, non alternativo ma aggiuntivo o addirittura
in grado di arrivare a persone che altrimenti resterebbero escluse.
Nascono nuove professioni, gli studi di registrazi one dedicati, c’e
un indotto dietro a questo mondo che in alcuni Paesi (Stati Uniti,
Nord Europa, Cina) ha dimensioni davvero notevoli.

Quali sono le professionalita coinvolte?

Il processo di produzione € fondamentale: I’audiolibro non

e soltanto la storia, ma ¢ la lettura della storia. Poiché in Italia

il mercato & ancora molto giovane, non € sorta la professione
specifica del lettore di audiolibro. D’altra parte pero I'ltalia &

il Paese del teatro e del doppiaggio; esistono tantissime persone
che hanno studiato come utilizzare la voce e sono in grado di
farlo in una miriade di modi. Bisogna percio incrociare queste
competenze e capire chi € capace di leggere un audiolibro,
investendo su una professionalita che prescinde dall’uso della
corporeita e richiede una grande competenza vocale.

Storytel ha un’attenzione particolare alle varie fasi di produzione,
registrazione, scelta delle voci. Ci sono tante possibilita in

ballo: si puo decidere se drammatizzare o meno il racconto,

se farlo a una o piu voci, se utilizzare inserti sonori o musicali.
Sono tanti gli elementi che compongono esperienze differenti e
rendono specifico il prodotto audio. Stiamo esplorando i gusti
del pubblico, cosi da andare incontro ai desideri delle persone.
Dietro I'audiolibro c’é un mondo di produzione molto vicino

al teatro: gli attori infatti rappresentano la maggior parte delle
voci dei lettori che selezioniamo. Nutriamo poi il desiderio che

si cominci a parlare di prodotti audio, di contenuti in formato
audio. L’audiolibro non & che un sottoinsieme di un mondo molto
pill vasto: ci sono i podcast, i live-podcast, molti formati a cui
stiamo pensando dove I’'audio & una forma privilegiata in grado di
adattarsi a tanti contesti. Testeremo nel 2019 delle storie pensate
apposta per il formato audio, con un ritmo diverso.

Intervista a cura di Giulia Muroni
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Il 2 marzo, dalle ore 11 al Teatro Massimo

di Cagliari tenteremo di attivare una
riflessione comune per un manifesto
del Teatro Ragazzi in Sardegna.

PROGRAMMA
PER

UN TEATRO
PER

BAMBINI

Il Teatro Ragazzi in Sardegna vive -
tra le tante difficolta di varia natura

- un momento di crescente fertilita
artistica e riscontro da parte del
pubblico. Nel tentativo di tratteggiare
I'abbozzo di un orizzonte comune

in cui convergano intenti, obiettivi,
aspirazioni e desideri, ci affidiamo

a alcuni Manifesti Europei, quelli che
reputiamo piu visionari e all'altezza
dei nostri sogni.

In questi manifesti cerchiamo

suggestioni e parole per
la nostra ricerca.
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European Balcony Project

Oggi, alle 16 del 10 novembre 2018, 100 anni dopo la Grande
Guerra, che per decenni portd devastazioni nelle civilta europee,
noi non stiamo semplicemente ricordando la storia, noi stiamo
prendendo il nostro futuro tra le mani.

E tempo di mantenere fede e dare realta al patto insito nella
costruzione dell'Europa, cosi da ricordare a noi stessi le idee
fondative, alla base del progetto di integrazione europea.
Dichiariamo che tutti coloro che al momento sono presenti

in Europa, siano di fatto cittadini della Repubblica Europea.
Prendiamo atto e accettiamo la nostra responsabilita nell'ambito
dell'eredita collettiva della Dichiarazione Universale dei Diritti Umani
e ci impegniamo affinché divenga realta.

Assumiamo che lo stato di salute dell'Europa sia basato sullo
sfruttamente di altri continenti e la soppressione di altre culture,
lungo i secoli. Per queste ragioni siamo felici di convidividere

il nostro territorio con coloro i quali sono appena arrivati. Chiunque
abbia il desiderio di divenire europeo. La Repubblica Europa e

il primo tassello del cammino della democrazia globale.

L'Europa delle Nazioni Unite ha fallito.

Il sogno di un'integrazione europea € stato infranto e tradito.

Senza un sostegno politico, il Mercato Unico e la moneta unica
sono diventati prede facili di un‘agenda neoliberale, contrari

ai propositi della giustizia sociale.

Il potere delle istituzioni europee deve pertanto essere accantonato
affinché il mercato e la moneta comuni siano create nell'ambito

di una comune democrazia Europea.

Perché Europa significa unire le persone, non integrare gli stati.

In questo modo la sovranita degli stati e rimpiazzata dalla sovranita
dei cittadini. La Repubblica Europea ¢ fondata sul principio
dell'uguaglianza universale, a prescindere dalla nazionalita,

dalla classe sociale o etnia. Gli elementi costitutivi della Repubblica
Europea sono le citta e le regioni. E giunto il momento per

le diversita culturali dell'Europa di potersi esprimere nel quadro

di una unita politica. Il Consiglio Europeo viene quindi smantellato.
Il Parlamento Europeo ora ha il potere di legiferare.

Sara nominato un Parlamento parimenti impegnato a costruire

un welfare per tutti i cittadini europei.

Lunga vita alla Repubblica Europeal!

https://europeanbalconyproject.eu/en/manifesto

DAVVERO, QUELLO CHE VI E DI .
REALMENTE RIVOLUZIONARIO E

IL SEGNALE SEGRETO DEL FUTURO
CHE PARLA NEL GESTO INFANTILE
Walter Benjamin

NTGENT Manifesto By Milo Rau

Uno: Non é piu solo questione di ritrarre il mondo. E’ cambiarlo.
L'obiettivo non é ritrarre il reale, ma realizzare una rappresentazione
che sia essa stessa reale.

Due: Il teatro non & un prodotto, & un processo produttivo. Ricerca,
provini, prove e i relativi dibattiti devono essere accessibili al pubblico.

Tre: |l diritto d'autore spetta interamente a chi e coinvolto nelle
prove e nella performance, qualunque sia la sua funzione - e a
nessun altro.

Quattro: Il riadattamento pedissequo dei classici € proibito. Se un
testo fonte & usato come base del progetto - che sia esso un libro,
un film o uno spettacolo - potra corrispondere al massimo al 20%
del tempo totale della performance.

Cinque: Almeno un quarto del tempo delle prove deve aver luogo
fuori da un teatro. Uno spazio teatrale € qualunque spazio in cui
sia stata provata o messa in scena una rappresentazione.

Sei: Sul palco, in ogni produzione, devono essere parlate
almeno due lingue.

Sette: Almeno due degli attori sul palco devono essere non-
professionisti. Gli animali non contano, anche se sono benvenuti.

Otto: L'intero volume della scenografia non deve superare 20 metri
cubi, ossia deve poter essere contenuto in un furgone che possa
essere guidato con una patente comune.

Nove: Aimeno una produzione a stagione deve essere provata
o rappresentata in una zona di conflitti o guerre, senza alcuna
infrastruttura culturale.

Dieci: Ogni produzione deve essere messa in scena in almeno
dieci localita in almeno tre paesi diversi. Nessuna produzione
puo essere rimossa dal repertorio di NTGent prima che questo
numero venga raggiunto.

https://www.ntgent.be/en/manifest

IETM - IDEA Inclusion Equality Diversity Strategy

IETM ¢ la prima e piu estesa rete di operatori culturali al mondo:
nata nel 1981 in ltalia, a Polverigi, conta oggi oltre 500 membri
da 50 nazioni di tutti i continenti.

IETM intende creare consapevolezza sulle sfide, i successi

e i cambiamenti positivi relativi a inclusione, diversita, equita

e accessibilita, coinvolgendo in primis i propri membri, con
I’aspirazione di avere, a lungo termine, un impatto sulla societa
civile in senso lato.

L’obiettivo € aumentare I'inclusione, la diversita, I’equita e
I’accessibilita delle proprie attivita, coinvolgendo professionisti
nel campo delle arti performative provenienti da ogni possibile
contesto: etnia, genere, orientamento sessuale, credo religioso,
abilita fisiche, condizioni sociali, lingue, stato lavorativo e
occupazionale, eta, percorso professionale e posizione geografica.
A questo fine, IETM inserisce questi principi in tutte le sue attivita,
con un approccio trasversale.

Partendo dalla convinzione che le arti performative contemporanee
possano e debbano rappresentare e servire I'intera societa, IETM
pone I'attenzione sulle disuguaglianze esistenti nella societa,

che naturalmente si rispecchiano in tutti i settori professionali,
compreso il campo artistico. Gli incontri di IETM si svolgono in
vari paesi, assicurando di per sé una risorsa per la riflessione

sulla diversita, con lo scopo di favorire una migliore connessione
delle arti performative nelle differenti zone del mondo. La natura
informale degli incontri permette uno scambio di conoscenze e

di punti di vista su inclusione, diversita, equita e accessibilita,
declinando questi temi secondo la storia e la realta politica e
sociale dei diversi contesti in cui si svolgono e immaginandone le
possibili soluzioni attraverso un processo collettivo con i membri
del network, con un approccio olistico e bottom-up che promuove
il dialogo con diversi stakeholder.

La “Diversity Strategy” fa parte dell’agenda 2017-2021 di IETM,
supportata dal programma Creative Europe, e si concentra in
particolar modo su diffusione geografica, parita di genere, pluralita
etnica, divers-abilita fisica, identita di genere e sull’estetica.

https://www.ietm.org/sites/default/files/attachements/
announcements/ideastrategy_ga_in_porto_final_3.pdf
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17 marzo, ore 11
7 aprile, ore 11

La parola teatro mi squarcio
il cuore come uno squillo di tromba
Walter Benjamin

Crediamo in un teatro in grado di plasmare le esistenze, di formare
consapevolezza e desiderio di molteplicita, fondato sulla capacita di
ascolto e sull'attivazione dell'immaginario. In questa prospettiva, la
programmazione non e subordinata a logiche di mercato e/o di mero
scambio, ma persegue l'idea di un teatro d'arte che sappia raccontare
la realta e generare azioni di coinvolgimento diretto del pubblico.
Investiamo percio in azioni di audience engagement, in cui sia
possibile ribaltare i punti di vista, smantellare gli stereotipi e edificare

spazi comuni di attraversamento.

Nei prossimi mesi ci saranno alcuni appuntamenti
nel fuaié del Teatro Massimo:

ACCESSIBILITA /
AUDIENCE ENGAGEMENT

Domenica 17 marzo, alle ore 11

Spettatori Erranti
Laura Caruso sara in dialogo con
il critico teatrale Walter Porcedda

Laura Caruso € project manager, ideatrice e curatrice di Spettatori
Erranti, progetto di formazione del pubblico che ha dato vita a
una comunita di spettatori che gira per i teatri e si ritrova su una
piattaforma come luogo virtuale per condividere impressioni e
riflessioni sugli spettacoli.

Il sito inoltre si occupa di mappare le esperienze di progetti di
formazione del pubblico attivi in Italia, dal momento che sono anni
in cui c’é grande attenzione verso la partecipazione attiva degli
spettatori. Esistono numerose buone pratiche promosse da Teatri
diversi, ciascuna con delle particolarita. Nella sezione dedicata si
raccontano le diverse esperienze, disseminate in tanti territori.
Insieme a Saverio Verini, Laura Caruso ha dato vita a Art Sweet

Art, residenze d’artista in abitazioni private, accessibili ai visitatori.

Il progetto Osservatorio critico - ideato e curato da Andrea Porcheddu
e Walter Porcedda - realizzato nel 2018 grazie alla collaborazione tra
I'Associazione Nazionale Critici di Teatro e Sardegna Teatro, ripartira
con una nuova serie di incontri tra critici e spettatori.
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Domenica 7 aprile, alle ore 11

Teatro di comunita o comunita del teatro?
Fabrizio Fiaschini sara ospite al Teatro Massimo
in dialogo con Massimo Mancini

Fabrizio Fiaschini, docente di Storia del Teatro e dello Spettacolo
e Istituzioni di drammaturgia presso I'Universita di Pavia. Tra gli
ambiti tematici della sua ricerca accademica, ha una centralita

il teatro sociale, con le varie declinazioni in ambito educativo,
terapeutico e comunitario, e con particolare attenzione alle

pratiche e alle intersezioni tra arte, disagio e marginalita.

"Se si vuole evitare la duplica deriva - estetizzante e socializzante

- delle arti performative, mantenendo feconde le reciproche
intersezioni di confine, I'orizzonte di riferimento, in termini scientifici
e professionali va ricercato nel paradigma aperto e sfumato

della performance: da intendersi come estensione culturale di

un continuum polisemantico variabile e sfumato, dove I'aspetto
artistico € parte integrante di un sistema comunicativo e espressivo
molto pit complesso, di ordine antropologico e sociale, che gravita
intorno ai due poli del gioco e del rito. Si tratta, in altre parole, del
recupero al grado zero di un'azione non artisticamente selettiva,
ma neppure socialmente programmata, da concepirsi soprattutto
come attivita umana di intervento e modificazione della realta,
tramite la mediazione concreta, razionale e affettiva di un gesto

ludico che e nello stesso tempo estetico e sociale"

Da "Teatro, performance e arti partecipative: un nuova crocevia disciplinare e
professionale", in AA.VV., "Attore...ma di lavoro cosa fai? Occupazione, diritti,
welfare nello spettacolo dal vivo", a cura di O. Ponte di Pino e M. Gallina,
Milano, 2018, FrancoAngeli

MAS_Teatro Massimo Cagliari
dal 4 febbraio al 5 aprile

Momenti di dialogo
acuradi
DANIELA ZONCHEDDU,
Presidente CRIF Sardegna

Sardegna Teatro ha il vantaggio di abitare due sedi:
il Teatro Massimo di Cagliari e il Teatro Eliseo di
Nuoro; questo si traduce nella volonta di offrire agli
studenti la possibilita di ampliare la conoscenza del
panorama teatrale e delle realta culturali isolane.

ST_UDENTI

Nella seconda parte dell’anno scolastico, Sardegna
Teatro offre alle scuole una programmazione che
ripercorre alcune delle produzioni di maggior
successo del Teatro di Sardegna. Le produzioni
combinano nuovi linguaggi e sono pensate per
mettere in relazione il territorio con una dimensione
globale, la cultura e lo scenario del territorio diventano
rappresentativi di questioni di portata universale.
La molteplicita dei temi affrontati si interseca in un
percorso in cui I'eredita & definita come assunzione
di responsabilita che serve per capirla, elaborarla e
renderla azione attiva.

Il costante dialogo con le Istituzioni scolastiche, la presenza di
tanti studenti agli spettacoli sono parte integrante del percorso
di crescita di ciascuna delle nostre produzioni. Uno scambio
continuo e, per attori e organizzatori, un arricchimento prezioso
che si nutre dei commenti e delle riflessioni dei ragazzi.

| piu rappresentativi tra gli attori della nuova generazione del
Teatro di Sardegna affiancati dai professionisti storici sono

i protagonisti dei titoli classici - il focus su Gogol e il racconto
di Federico De Roberto, La Paura- o di scritture teatrali
contemporanee -il testo di Lucia Calamaro diretto da Davide
lodice per Urania d’Agosto; i racconti familiari che diventano
lezioni di vita scritti da Valentino Mannias per Giovanna detta
anche primavera; I'indagine di Anna Rita Signore sul poligono
di Quirra messa in scena da Cesar Brie ne L'Avvoltoio.

Spettacoli

URANIA D’AGOSTO 4 febbraio, ore 10.30

LA PAURA 13, 15, 16 febbraio, ore 10.30

IL CAPPOTTO 14, 15 marzo, ore 10.30

DIARIO DI UN PAZZO 18 marzo, ore 10.30

GIOVANNA DETTA ANCHE PRIMAVERA 21, 22 marzo, ore 10.30
L’AVVOLTOIO 2-3-4-5 aprile, ore 10.30

Gli orari e i giorni delle rappresentazioni
potrebbero subire delle variazioni

ALTERNANZA SCUOLA-LAVORO

La volonta di inclusione guida i progetti di
Alternanza Scuola-lavoro che contano per ogni
anno oltre 100 studenti provenienti dalle scuole
secondarie della provincia. Ogni percorso viene
elaborato per offrire agli studenti una panoramica
pit completa possibile sul mondo delle arti
performative a partire dagli spazi, passando poi per
i processi produttivi e organizzativi. A questo primo
approccio conoscitivo del mondo teatrale segue un
percorso personalizzato studiato con i docenti.

La visione degli spettacoli in programma & parte
integrante del processo e in alcuni casi si € scelto
di focalizzare il programma dell'alternanza su una
sola rappresentazione per analizzarne a fondo

i contenuti, per esempio invitando i ragazzi a
sfruttare le proprie conoscenze e inclinazioni.

VIAGGIO STUDIO

Sardegna Teatro ha il vantaggio di abitare due sedi:
il Teatro Massimo di Cagliari e il Teatro Eliseo di
Nuoro; questo si traduce nella volonta di offrire agli
studenti la possibilita per ampliare la conoscenza
del panorama teatrale e delle realta culturali isolane.
In sinergia con altre realta culturali per gli studenti
dei due capoluoghi sara possibile effettuare

una trasferta che si tradurra in un vero e proprio
scambio culturale.

Biglietto singolo spettacoli in matinee 5 euro
Presso la nostra biglietteria & possibile utilizzare sia
il Bonus legato alla Carta del docente sia quello

dedicato ai maggiorenni con App18

Info e prenotazioni: valentina@sardegnateatro.it
070 2796636 - 3457757826
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Dall'11 al 15 aprile
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onda

Progetto Onda
Rida > Destination
Corse-Sardaigne

ONDA - I'Ufficio Nazionale di diffusione artistica francese, nonché

organo del Ministero della Cultura francese - in collaborazione con il

Teatro di Sardegna propone agli operatori culturali internazionali due
giornate dedicate alla conoscenza della realta culturale sarda, inserite nel
programma RIDA — Rencontres interrégionales de diffusione artistique. Lo
scambio di buone pratiche e la diffusione degli spettacoli dal vivo di qualita
prodotti in Sardegna sono al centro dell’incontro fra le due organizzazioni.

Fral’11 e il 13 aprile, alcuni operatori culturali sardi potranno partecipare

a una visita in Corsica, per conoscerne la realta culturale; seguiranno due
giornate (14-15) di approfondimento della realta culturale sarda.

Si parte da Nuoro, dove gli ospiti internazionali incontrano gli animatori
della scena culturale barbaricina.

Si prosegue poi per Cagliari, con la visita di alcuni degli spazi culturali della
citta, accompagnati dalla presentazione di progetti culturali.

Tutto il programma si sviluppera in un contesto in cui avviare riflessioni
intorno alla possibilita di future collaborazioni tra i produttori culturali, da
realizzarsi in un’ottica sostenibile e finalizzata alla creazione di modelli
collaborativi, in grado di oltrepassare I'idea del mero scambio utilitaristico e
incoraggiare la diffusione delle forme culturali contemporanee.

http://www.onda.fr/en/reseau/rendez-vous-onda/rida-destination-corse-sardaigne/

Due giornate dedicate
alla conoscenza della
realta culturale sarda
inserite nel programma
RIDA - Rencontres
interrégionales de
diffusione artistique

Claudio Zasso coordinatore della proposta progettuale RigenerAzione
presentata dalla cooperativa sociale La Carovana.

Valorizzazione dell’esistente e emersione delle
potenzialita: entrare in relazione con le famiglie
e tutta la comunita locale, per far emergere
progettualita, competenze, sogni.

IMMAGINARE LA CITTA.
RigenerAzione a Sant'Elia

Cosa si intende per rigenerazione
urbana in questo contesto?

Per circa 50 anni, il quartiere di Sant'Elia ha

visto alternarsi molte promesse d’intervento:

piani territoriali, masterplan, contratti di
quartiere, iniziative sociali si sono succeduti
in maniera spesso sterile o frammentata

e cio ha comportato un’estrema sfiducia
della cittadinanza e il rifiuto a credere agli
interventi calati dall’alto e non rispondenti
ai bisogni sentiti (ben differenti da quelli
percepiti da terze persone) che gli abitanti
denunciano molto chiaramente: abitazioni,
lavoro, spazi comuni.

Il progetto RigenerAzione € nato a partire da
una forte esigenza di trasformazione socio-
economica della popolazione che da anni &
marginalizzata in questo quartiere periferico,
che in alcuni luoghi si mostra fortemente
degradato, ma anche dall'occasione

di cambiamento che in questi anni sta
coinvolgendo quest'area (ricostruzione
dello stadio adiacente al quartiere da parte
della Societa Cagliari Calcio e alle opere
pubbliche: parco degli anelli, pista ciclabile,
ecc.) e dalla necessita di orientare le
opportunita occupazionali degli abitanti del
quartiere di Sant'Elia.

Quali obiettivi uniscono le organizzazioni
che curano il progetto?

A seguito di numerosi incontri, cui hanno
partecipato anche realta che non saranno
direttamente coinvolte in questa prima
fase del processo (ma che hanno dato

un contributo significativo alla lettura del
contesto), finalizzati alla condivisione di
un’idea generale e di linee d’intervento, &
stata costituita una partnership composta
da diversi soggetti: La Carovana, CIPM,
cooperativa Sant'Elia 2003, Eutropian,

IKnoForm, Universita degli Studi di Cagliari
e Sardegna Teatro.

Lo spirito fondante € quello di aumentare
le possibilita di generare il processo di
cambiamento e di dare risposte funzionali
grazie all’intervento di realta differenti fra
loro: organizzazioni del mondo della cultura,
dell’imprenditoria, della cooperazione
sociale, della mediazione culturale,
associazioni di cittadini residenti, insieme
con i servizi istituzionali, cercheranno - in
un’ottica sistemica- di stimolare processi
partecipativi e cogliere tutti i feedback che
il territorio vorra restituire per poter dare
risposte creative e variegate, dove di volta
in volta verranno messe a disposizione le
competenze piu funzionali.

Quale azione dara inizio al coinvolgimento
degli abitanti del quartiere?

La prima fase del progetto sara
caratterizzata da una serie di azioni svolte
sul territorio finalizzate alla valorizzazione
dell’esistente e al’emersione di tutte

le potenzialita latenti, sia in riferimento
alla partecipazione attiva dei residenti di
Sant'Elia nella rivitalizzazione sociale del
quartiere, che al miglioramento del livello
occupazionale.

Si procedera secondo un modello di
gemmazione dei contatti (facilitati dalle
associazioni locali gia inserite nella
partnership o in una rete le cui basi sono
gia state poste in essere) proprio della
ricerca-azione partecipata, che avra
I’intento di catalizzare quel processo di
relazione che diviene allo stesso tempo
veicolo e strutturazione delle azioni
successive. Un’équipe di community
manager e mediatori culturali, a partire
dal contatto con una serie di testimoni
privilegiati che faciliteranno i contatti

successivi, proporra interviste informali

(ai limiti della chiacchierata, ma con una
traccia preimpostata) a una serie di famiglie,
con I’obiettivo di entrare in relazione con la
comunita locale, ma anche di far emergere
progettualita, competenze, sogni, parte dei
quali potranno essere supportati nelle fasi
successive.

Come cambiera Sant’Elia?

La sfida che ci proponiamo € superare I'idea
di Sant’Elia come luogo di degrado fisico
degli spazi pubblici e privati, mancanza di
occupazione e scolarizzazione, carenza

di connessioni, percezione di insicurezza,
impotenza, apatia e attesa salvifica

delle istituzioni, mancata integrazione
sociale, ecc.; introducendo un concetto di
rigenerazione urbana che andra a impattare
I'intera citta di Cagliari: citta inclusiva,
partecipata e sostenibile. L’obiettivo
principale & pertanto stimolare una visione
urbana integrata e strategica, che tenga
conto del fabbisogno sociale di inclusione,
creazione di comunita, valorizzazione

delle competenze, offerta e allocazione
delle opportunita lavorative, oltre alla
valorizzazione del paesaggio e del territorio,
immaginando la citta di Cagliari come citta
diffusa e il policentrismo come concetto di
riorganizzazione urbana. L'intervento non
avra dunque solo la finalita di ricollegare

S. Elia a un Centro pit o meno “lontano”
(geograficamente e culturalmente) ma
quella di creare ponti, collegamenti (reali

e virtuali), scambi, proposte con le altre
aree policentriche di Cagliari e del resto
dell’Europa.

Intervista a cura di Ambra Floris
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Con Sardex Bisoo
puoi pagare i biglietti
del Teatro Massimo
o I’'aperitivo al Fuaie.

Con la carta Sardex Bisoo ogni volta che fai un acquisto ottieni una ricarica in Sardex
da spendere in ulteriori acquisti al bar, al ristorante, nei negozi della tua comunita.

Un guadagno importante per te, che ad ogni acquisto ottieni dei Sardex da spendere
nelle attivita aderenti al programma Sardex Bisoo: anche al Teatro Massimo.

Scopri di piti su www.bisoo.it

Scarica I'app Bisoo
dagli store Yo

sardex-net
info@bisoo.it

 £|©] v]in| Il circuito commerciale della tua comunitd

LE CISTERNE
centro commerciale
naturale

Oltre a produrre performance multidisciplinari, Sardegna Teatro si
propone come luogo di esperienza collettiva, interpretando la sua
vocazione di societa cooperativa e gli ideali di solidarieta, mutualita
e apertura connessi.

Da queste premesse deriva la volonta di Sardegna Teatro di
inserirsi nel tessuto sociale e culturale attraverso I’azione artistica.
La progettazione ¢ tesa a creare un dialogo interculturale con

chi si riconosce nel concetto di identita dinamica e fluida e pone
al centro la sperimentazione di spazi e linguaggi, favorendo una
riflessione transdisciplinare critica e collettiva.

Per questo, Sardegna Teatro apre al tessuto imprenditoriale

locale, costruendo un rapporto di scambio di idee e proposte
funzionale alla creazione di un Centro Commerciale Naturale, che
congiunga le attivita intorno all’area di viale Trento e del Corso
Vittorio Emanuele. Il brand del nuovo Centro Commerciale Naturale
riassume non solo un elemento comune a molte delle attivita che
formano il CCN, ma soprattutto un concetto etico: “Le Cisterne”.

Inclusi all’interno del Teatro Massimo e di altri esercizi facenti
parte del CCN, oltre a aggiungere un valore archeologico e
culturale, i punti di raccolta dell’acqua di epoca punico-romana
simboleggiano il confluire di una risorsa fondamentale e la
redistribuzione di questa risorsa a beneficio della comunita. Allo
stesso modo, mettere insieme le energie del piu importante centro
di produzione culturale dell’lsola con quelle di attivita del centro
storico, punto di riferimento per la cittadinanza, rappresenta la
volonta congiunta di dare linfa vitale alle attivita commerciali
della zona, con una conseguente ricaduta positiva sul quartiere,
generata dall’incremento di presenze turistiche.

Si realizzera cosi la “cittadinanza d’impresa”: migliorare la qualita
della vita della comunita in cui un soggetto economico ¢ inserito,
condividendo processi creativi e valorizzando il capitale sociale
con collaborazioni e partenariati, attraverso interventi di arredo
urbano, animazione e promozione.

https://www.sardegnateatro.it/content/cisterne



ST Club
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ST Club

ST CLUB ¢ il primo "club non riservato" della Sardegna,
che ti permette di vivere in un programma di servizi e
condizioni speciali pensato per te.

ST CLUB unisce tutti, Persone e Aziende, che hanno
a cuore il teatro e vogliono sostenere il nostro modo
di fare teatro.

Un Teatro che € tra i 18 soggetti riconosciuti dal
Ministero dei Beni e delle Attivita Culturali come TRIC -
Teatro di Rilevante Interesse Culturale.

Un Teatro che ¢ il primo della Sardegna per numero
di visitatori (oltre 80.000).

Un Teatro che ha prodotto il Miglior Spettacolo del 2017:
Macbettu - premio UBU.

Un Teatro che ha ospitato i Migliori Spettacoli,
secondo la giuria UBU 2018: Overload di Sotterraneo
e Nachlass di Rimini Protokoll.

Un modo di fare Teatro aperto e plurale, democratico
e popolare, interdisciplinare e crossmediale.

Un modo di fare Teatro responsabile, con una
vocazione di impresa sociale, con alto valore civile e
comunitario, con una missione volta alla qualificazione,
all'occupazione e alla libera espressione.

Aderendo a ST CLUB, sosterrete tutto questo.
Scopri come aderire su: www.sardegnateatro.it/sostieni

Per tutte le informazioni:
Ufficio ST CLUB

070 2796621
sostieni@sardegnateatro.it

ST Club unisce tutti,
Persone e Aziende,
che hanno a cuore

il teatro e vogliono
sostenere il nostro
modo di fare teatro.

ST Club Persone

ST CLUB PERSONE non & un "abbonamento",
€ una "comunita"

Siamo una comunita di appassionati e visionari, che crede
nel valore dell'arte e della cultura e che vuole sostenerlo
in modo convinto e corale.

Entra anche tu a far parte della nostra comunita.

Ti chiediamo un contributo di 100 euro, con un credito
di imposta pari al 65% grazie alla norma nazionale di
Art Bonus (DL 31.5.2014, 83).

Ecco il nostro modo per ringraziarti e
farti sentire parte della comunita:

 una card nominale ST CLUB - Persona

* un accesso illimitato valido per n. 1 persona a tutti gli
spettacoli (contributo di accesso: 2 euro a persona a
spettacolo)

* accesso riservato ai debutti e ai primi studi delle produzioni
di Sardegna Teatro

= un buono per un brindisi di benvenuto valido per n.1 persona
prima di uno spettacolo a propria scelta

- sconto del 20% al fuaie, nuovo bar dentro al Teatro
Massimo, gestito dai barman di Florio

- fidelity card della libreria gestita da Edumondo presso
il Teatro Massimo

* inserimento del proprio nome nella targa in Teatro

* inserimento del proprio nome sulla pagina web ST CLUB

« inserimento del proprio nome nella scheda video sulla webtv

* inserimento del proprio nome sulle locandine fisiche e/o
digitali dedicate

* inserimento del proprio nome nella pagina del programma
di stagione

* un invito valido per n.1 persona ad una selezione di eventi
speciali (festival, rassegne, conferenze stampa, ecc.) a cura
del Teatro

« sconti e riduzioni ad una selezione di festival o eventi
di partner del Teatro di Sardegna

» sconti e riduzioni negli esercizi convenzionati col Teatro

+ un invito valido per n.1 persona per ST NIGHT

* biglietti a costo ridotto per accompagnatori
(fino a 3 persone a sera)

Ricorda: ST CARD non € piu acquistabile.

Se scegli di convertirla in ST CLUB PERSONE, potrai ritirare
in omaggio una borsa di tela creata in esclusiva per noi
dall'artista Manuelle Mureddu.

contributo  contributo
versato effettivo
100 euro 35 euro

ST Club Aziende

Il teatro n.1 in Sardegna

Sardegna Teatro lancia il primo programma di membership
dell'lsola: un sistema di sostegno all'attivita artistica e alla
produzione teatrale, pensato e affidato a chi sente

la responsabilita di sostenere I'arte e la cultura.

Mettiamo i nostri numeri al tuo servizio:

» quasi 80.000 presenze tra spettacoli, iniziative, eventi

+ 15.000 spettatori (tra Cagliari e Nuoro)

+ 1.300 abbonati (tra Cagliari e Nuoro)

» oltre 400 alzate di sipario all'anno

- oltre 200 piazze di tournée con le produzioni all'anno

« oltre 40 date in 20 Paesi esteri, tra cui Giappone, Cina,
Peru, Argentina, Croazia, Francia, Portogallo, Slovenia,
Bulgaria, Grecia

ST CLUB si basa su una corrispondenza tra livelli di
investimento e formule di ricompensa, declinando le
ultime agevolazioni fiscali a favore delle istituzioni culturali
pubbliche o riconosciute dal MiBAC (come il TRIC
Sardegna Teatro).

Sostenete anche voi la nostra impresa culturale
Chiediamo un contributo di 1.000, 5.000 o 10.0000 euro,
con un credito di imposta pari al 65% grazie alla norma
nazionale di Art Bonus (DL 31.5.2014, 83).

Vi saranno riconosciuti servizi speciali, benefit

e condizioni agevolate, tra cui:

* Biglietti omaggio per uno spettacolo della stagione
a propria scelta

« Disponibilita per evento aziendale o per incontro
pre-post spettacolo

contributo  contributo
versato effettivo
1000 euro 350 euro
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Storylel celebra la letieralura sarda

Una raccolta di audiolibri di autrici e autori sardi, letti dalle
voci piu amate della Sardegna.

Ascolta i titoli di Grazia Deledda, Salvatore Niffoi, Giuseppe Dessi, Salvatore Satta,

Sergio Atzeni, Giulio Angioni, Nicola Lecca, Gianni Tetti, Bianca Pitzorno,
Emilio Lussu, Milena Agus... e tanti altri!

ANCHE PER PARTITA IVA Per te 14 giorni di ascolto gratis!

Scopri tutti gli audiolibri e attiva la prova gratuita su: scopri.storytel.com/it/it/letteratura-sarda

PER LA VERIFICA DELLA COPERTURA
E APPROFONDIMENTI SULL’OFFERTA:

*Dopo 14 giorni, I'abbonamento costa 9,99 euro al mese. Puoi disdire in qualsiasi momento.
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