PROGETTO VALLE 2010 2011
monografie di scena

Sono altre dieci preziose tessere, da aggiungere al composito mosaico del teatro d’oggi, quelle che offre il PROGETTO VALLE 2010 2011, seconda stagione che l’Ente Teatrale Italiano declina per monografie di scena.
Dopo un anno intenso e fortunato di incontri con artisti diversi per stile e generazione, chiamati ad abitare la storica sala romana con il loro lavoro presente, guardando al futuro attraverso la riproposta di un repertorio sempre vivo, l’Eti va di nuovo incontro alla domanda dei tanti spettatori desiderosi di vivere il teatro come esperienza totalizzante, di confrontarsi con universi artistici in movimento, dedicando un tempo – fuori dai ritmi del mero consumo – alla conoscenza e alla fruizione culturale.
Il pubblico ha accolto con attenzione e partecipazione un cartellone così composito, ha seguito con costanza e assiduità i percorsi degli artisti, e i dati di fine stagione (+ 39% di presenze, abbonamenti in crescita del 35%, incassi incrementati del 23%), che attestano il Valle al primo posto in Italia tra i teatri di capienza media, sino a 600 posti – secondo la borsa teatro dell’Agis –, confermano la positività di questa scelta progettuale.
Ecco quindi un altro programma articolato, aperto e pronto ad arricchirsi in un fecondo work in progress, pensato nel segno della pluralità, che si compone del lavoro di registi, autori, interpreti, compagnie dallo stile singolare e riconoscibile, accomunate da una ricerca – sulla parola, sul corpo, sulla forma – che si fa teatro necessario e presente.
Dieci storie di scena raccontate da nuovi spettacoli, anche inediti, da allestimenti storici, a volte riproposti ad hoc, da film, incontri, libri, mostre, cui si aggiungono tre appuntamenti non monografici, ma in sintonia con un progetto aperto alle svariate istanze del teatro non solo nazionale.
Questo nuovo viaggio si avvia eccezionalmente fuori dal Valle, nella Sala Petrassi dell’Auditorium Parco della Musica, con uno degli spettacoli più importanti degli ultimi anni, firmato da uno dei massimi registi della scena europea, DEMONI di Peter Stein. L’omaggio che l’Eti vuole tributare ad un maestro della scena contemporanea incontra dunque la vocazione plurale di Musica per Roma e gli spazi straordinari dell’Auditorium, capaci di accogliere al meglio questa eccezionale messinscena monstre.
Dopo il prologo con Peter Stein, si entra nel vivo del Progetto Valle con la prima monografia di scena, anche questa dedicata ad un grande maestro del teatro contemporaneo, Bob Wilson, che arriva a Roma con il suo magnifico dittico beckettiano: in scena da solo, Wilson ci fa sprofondare prima nel vuoto doloroso de L’ULTIMO NASTRO DI KRAPP, per farci poi conoscere con GIORNI FELICI, nell’interpretazione spettralmente vitale di Adriana Asti, una disperazione simile, quella che precede la caduta, costruendo in parallelo due fasi di un eguale processo di disgregazione e perdita.
Il teatro delle forme poetiche di Claudio Remondi e Riccardo Caporossi, il loro sodalizio lungo più di quarant’anni, vengono invece raccontati dall’UTOPIA DI REM & CAP, una personale che parte da INEFFABILE, una nuova produzione nata da un processo laboratoriale realizzato con le tre Università di Roma, viene completata dalla mostra L’OFFICINA DI REM & CAP, allestita nel foyer del teatro, e da altri spettacoli della loro ricca storia teatrale.

È un caso davvero singolare quello di Fabrizio Gifuni, attore di successo sul grande come sul piccolo schermo, che non smette mai di rivolgersi al teatro, cuore del suo lavoro artistico. Nel rileggere le pagine più alte della letteratura italiana non solo novecentesca, Gifuni s’affida alle cure registiche di Giuseppe Bertolucci, per raccontare oggi in L’INGEGNER GADDA VA ALLA GUERRA l’assoluta attualità dell’autore lombardo, come ieri aveva fatto nello straordinario assolo di ‘NA SPECIE DI CADAVERE LUNGHISSIMO con la vicenda umana e pubblica di Pasolini, di nuovo in scena al Valle. A intervallare i due spettacoli, completando questo intenso viaggio tra pagina e palcoscenico, la Divina Commedia di LE SANTE CORDE DEI CANTI e il mondo sincopato di Cesare Pavese di NON FATE TROPPI PETTEGOLEZZI.
Quello di Marco Martinelli ed Ermanna Montanari è invece un teatro che si muove con forza dirompente tra ghigni demoniaci, allegrezza corale e liberatoria, che mescola la passione per la lingua dialettale, per il meticciato, con lo studio viscerale dei classici: il complesso lavoro del Teatro delle Albe viene sintetizzato al Valle dalla messinscena dell’AVARO di Molière, in cui la Montanari/Arpagone costruisce un’altra delle sue maschere grottesche; dall’incursione nel foyer di ARIA PUBBLICA costruito sui versi di Patrizia Cavalli cui farà da contraltare sul palco, nella stessa serata, l’ODISÉA di Tonino Guerra raccontata da Roberto Magnani; dalla proiezione dei film UBU BUUR e UBU SOTTO TIRO, che raccontano il lavoro corale e dissacrante sull’Ubu di Jarry, e, infine, dal nuovo spettacolo RUMORE DI ACQUE, un monologo intriso di quello humour nero, che è uno dei segni distintivi del Martinelli drammaturgo.
Torna poi al Valle una delle grandi protagoniste della prima edizione delle monografie di scena, Emma Dante, che nel periodo natalizio presenta al pubblico dei più piccoli ed ai suoi tanti spettatori ANASTASIA, GENOVEFFA E CENERENTOLA, rivisitazione della fiaba di Perrault, con cui la regista palermitana affronta per la prima volta il linguaggio teatrale per l’infanzia. Riconoscibile nella recitazione parossistica degli attori, nell’impasto magmatico dell’italiano con il dialetto, negli originali e stranianti contrappunti musicali, questo spettacolo racchiude tutto il teatro della Dante e diventa un altro prezioso tassello per completare il complesso disegno della sua poetica.
L’arte del grande attore, dell’interprete di rango, è incarnata quest’anno dalla verve comica, dall’ironia sagace di FRANCA VALERI: l’artista milanese, anche autrice e regista, con immancabile energia porta in prima nazionale al Valle l’ultimo suo testo, NON TUTTO È RISOLTO, condividendo la scena con Licia Maglietta, Urbano Barberini, Gabriella Franchini, mentre diventa protagonista assoluta di CARNET DE NOTES, una vera e propria “serata d’onore” per ripercorrere con amici e testimonial la sua eccezionale carriera. Questa personale dedicata alla Valeri è poi l’occasione per rivedere LA VEDOVA SOCRATE, uno dei cavalli di battaglia dell’artista, e per esplorare in due serate speciali la sua passione per il grande schermo e per la lirica, con IO E IL CINEMA, UNA BEN STRANA COPPIA e AVREI VOLUTO ESSERE UNA MEZZOSOPRANO.
incursione
La letteratura contemporanea internazionale è uno dei campi d’indagine più frequentati negli ultimi anni da Teatridithalia, compagnia milanese guidata da FERDINANDO BRUNI ed ELIO DE CAPITANI che scelgono proprio il Valle per presentare in prima nazionale RED, spettacolo con la regia e l’interpretazione di De Capitani a partire dal provocatorio testo scritto dall’americano John Logan sulla vicenda umana del pittore Mark Rothko. Dopo la messinscena, diretta da Cristina Crippa, dell’unico testo teatrale di Amélie Nothomb, LIBRI DA ARDERE, il focus si concentra nuovamente sulla cultura statunitense, con i due capitoli dell’infernale commedia del Premio Pultizer Tony Kushner, ANGELS IN AMERICA, per vedere finalmente a Roma la seconda parte della saga, Perestroika e ri-vedere il pluripremiato primo capitolo Si avvicina il millennio.
In costante equilibrio tra tradizione e ricerca, VALTER MALOSTI costruisce il suo personale viaggio teatrale nel confronto con testi classici, tradotti o riscritti con ritmi intensi e innovativi, e calandosi in partiture contemporanee per incarnarne la forza dirompente. Impura, musicale è la lingua de LA SCUOLA DELLE MOGLI, suo primo confronto con la drammatica comicità di Molière, mentre la teatralità di Giovanni Testori emerge anche in testi che non sono nati per la scena, come le MADDALENE – poetiche schede ideate per libri d’arte – e il romanzo PASSIO LAETITIAE ET FELICITATIS, affidato all’intensa interpretazione di Laura Marinoni. C’è invece tutto l’immaginario felliniano, ricomposto dalla scrittura d’oggi di Vitaliano Trevisan, al centro di GIULIETTA VOX, monologo visionario interpretato da Michela Cescon, per una monografia che si completa con il regista interprete en travesti del poemetto shakespeariano VENERE E ADONE.
Si prosegue con un altro appuntamento fuori dalle monografie, ma in sintonia con l’attenzione dell’Ente verso le nuove scritture: trova infatti spazio al Valle, anche quest’anno, il testo vincitore del Premio Siae-Agis-Eti, con la messinscena di LA TERZA VITA, prima opera teatrale di Vittorio Moroni, sino ad oggi impegnato come sceneggiatore e regista cinematografico, che per questo allestimento si affida alla cura di Amandio Pinheiro. L’opera “che affronta con sensibilità le tematiche sociali che percorrono l’anima del nostro Paese” – questa la motivazione della giuria – è il delicato racconto della storia di Aisha, interpretata da Laura Nardi, e del confronto profondo e doloroso tra le sue radici e una diversa socialità. 

La Sicilia torna ancora protagonista al Valle con due artisti palermitani d’origine e formazione, da sempre impegnati a definire, nella rilettura dei classici, nuove strade per l’interpretazione, per il teatro d’attore. Enzo Vetrano e Stefano Randisi da tempo hanno intrecciato la loro indagine con la drammaturgia di Luigi Pirandello, per approdare ora al testo simbolo del drammaturgo agrigentino, I GIGANTI DELLA MONTAGNA, in una partitura misteriosa, grottesca, di inusuale chiarezza espressiva. Il percorso di scavo dell’opera pirandelliana viene sintetizzato dalla compagnia Diablogues nella serata PER MOSSE D’ANIMA, in cui Vetrano e Randisi compongono uno zibaldone tra vita e opera del drammaturgo. Gli fa da controcanto il dittico FANTASMI IN NERO, che mettendo insieme i due atti unici L’uomo dal fiore in bocca e Sgombero, guarda al Pirandello più letterario e borghese.
Cento anni fa nasceva DIEGO FABBRI, drammaturgo, sceneggiatore, animatore culturale, che ha segnato la scena italiana del dopoguerra. L’Eti non poteva che soffermarsi a riflettere sull’eredità lasciata dalla personalità e dall’arte di Fabbri, presidente dell’Ente dal 1968 al 1980, inserendosi con questa monografia nelle celebrazioni nazionali, promosse dal Centro Diego Fabbri e dall’Istituto del Dramma Popolare di San Miniato. 
A partire dalla messinscena di uno dei suoi capolavori più discussi, PROCESSO A GESÙ, firmata da Maurizio Panici, l’autore verrà ricordato con una rassegna di proiezioni video di alcuni dei numerosi film e sceneggiati televisivi da lui firmati, con una giornata di studio (l’11 aprile) dedicata al Fabbri operatore culturale, chiusa dalla mise en espace del testo AVVENIMENTO, e da una singolare riscrittura per immagini del radiodramma I TESTIMONI, ideata e diretta da Claudio Cinelli.
Nel nostro teatro è raro incontrare registe, ed è ancor più raro incontrarne qualcuna che abbia raccolto sin dalla sua prima prova un favore unanime di pubblico e critica come è accaduto a Serena Sinigaglia con ROMEO E GIULIETTA, spettacolo vitale e coinvolgente riproposto in una nuova versione a dieci anni dal debutto. E se l’amore della Sinigaglia per i classici e per il Bardo in particolare trova conferma con la conferenza-spettacolo DI A DA IN CON SU PER TRA FRA SHAKESPEARE, la sua vena civile e politica trova compiutezza nella trilogia INCONTRI CON EPOCHE STRAORDINARIE, un lavoro decennale che comprende gli spettacoli 1943 Come un cammello in una grondaia, 1968 e 1989 Crolli, che chiuderanno in un’appassionante maratona quest’ultima monografia in programma.
Il Progetto Valle 2010 2011 definisce ancor più nitidamente il teatro come un laboratorio, uno spazio sempre aperto e ritrova, nel suo percorso d’approfondimento, percorsi paralleli di conoscenza, formazione e analisi, dedicati a futuri attori e registi, operatori, semplici spettatori, rinnovando quindi una sinergica collaborazione tra l’Eti e diverse istituzioni.
Così verrà data la Parola agli artisti in una serie d’incontri condivisi con Lorenzo Salveti e dedicati agli allievi dell’Accademia d’Arte drammatica “Silvio d’Amico”, che si apriranno ad un confronto anche con il pubblico, avvicinando palco e platea.
Proseguirà parallelamente anche il processo d’accompagnamento alla visione per i 100_Valle, un gruppo di spettatori eterogenei per età, estrazione culturale e professione, guidati da Giorgio Testa e dal Centro Teatro Educazione dell’Eti verso un approccio consapevole e curioso al palcoscenico, che lavoreranno tematicamente sui lavori in scena.
E le monografie del Valle si trasferiranno di nuovo negli studi di Via Asiago, sulle frequenze di Radio Rai 3 che ospiterà nel suo palinsesto puntate “monografiche” de IL TEATRO IN DIRETTA, la trasmissione curata e condotta da Laura Palmieri e Antonio Audino, per un ulteriore ascolto delle vite di scena che si mettono in gioco in questo progetto di teatro, singolare nella sua unicità e plurale nella sua composizione.
Pluralità che gli spettatori potranno ritrovare anche nelle diverse possibilità d’acquisto di biglietti ed abbonamenti, per costruire il loro percorso teatrale all’interno delle diverse monografie. Accanto a formule d’abbonamento più tradizionali, si riconfermano quelle più versatili della card e del biglietto monografico, le proposte pensate per giovani e studenti, e sarà sempre più facile comprare i biglietti online, esattamente come in teatro, ossia allo stesso prezzo (commissioni incluse), e con l’intera pianta a disposizione, visto l’incremento esponenziale degli acquisti internet di abbonamenti e biglietti (questi ultimi cresciuti dell’83%). Inoltre, anche quest’anno il Valle dedica allo spettatore internauta una esclusiva formula di abbonamento, la webcard (con spettacoli a prezzi contenuti), acquistabile esclusivamente online, e riconferma il biglietto last minute gestito direttamente attraverso il sito del Teatro. 
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IL CALENDARIO
· ottobre 2010
MAESTRI DELLA SCENA 
Auditorium Parco della Musica – Sala Petrassi

PETER STEIN 
Teatro Valle
BOB WILSON
Teatro Valle

REM & CAP
Teatro Valle

· dal 2 al 21 novembre 2010

FABRIZIO GIFUNI
· dal 23 novembre al 6 dicembre 2010
MARCO MARTINELLI – ERMANNA MONTANARI

· dal 21 dicembre 2010 al 6 gennaio 2011

IL TEATRO PER RAGAZZI DI
EMMA DANTE

· dall’11 al 30 gennaio 2011
FRANCA VALERI

· dal 1° al 20 febbraio 2011
FERDINANDO BRUNI – ELIO DE CAPITANI

· dal 22 febbraio al 9 marzo 2011
VALTER MALOSTI

· dall’11 al 13 marzo 2011
PREMIO SIAE-ETI-AGIS 2009
VITTORIO MORONI

· dal 15 marzo al 3 aprile 2011
ENZO VETRANO – STEFANO RANDISI

· dal 5 al 21 aprile 2011
DIEGO FABBRI

· dal 6 al 19 maggio 2011
SERENA SINIGAGLIA
MAESTRI DELLA SCENA 
PETER STEIN 
Auditorium Parco Della Musica – Sala Petrassi

2 e 3 ottobre 2010 

Tieffe Teatro Milano / Wallenstein Betriebs-GmbH Berlin
in collaborazione con Napoli Teatro Festival
DEMONI

da Fëdor Michailovič Dostoevskij
adattamento originale e regia Peter Stein
con Andrea Nicolini, Elia Schilton, Maddalena Crippa, Maria Grazia Mandruzzato, Ivan Alovisio,
Alessandro Averone, Rosario Lisma, Fausto Russo Alesi, Irene Vecchio, Franca Penone, 

Pia Lanciotti, Franco Ravera, Paolo Mazzarelli, Paola Benocci, Graziano Piazza, 

Giovanni Visentin, Carlo Bellamio, Fulvio Pepe, Luca Iervolino, Riccardo Ripani, 

Armando de Ceccon, Matteo Romoli, Nanni Tormen, Federica Stefanelli, Antonia Renzella
al pianoforte Arturo Annecchino / Giovanni Vitaletti / Massimiliano Gagliardi
assistenti alla regia Carlo Bellamio, Markus Stein
sarte Mariella Visalli, Daniela Petumia
musiche di scena Arturo Annecchino
scene Ferdinand Woegerbauer
costumi Anna Maria Heinreich
luci Joachim Barth
fotografi di scena Tommaso Le Pera, Andrea Boccalini
È uno degli spettacoli più importanti degli ultimi anni, firmato da uno dei massimi registi della scena europea: DEMONI di PETER STEIN, tormentata produzione kolossal e Premio Ubu come miglior spettacolo dell’anno, rappresenta un prestigioso prologo internazionale alla nuova stagione monografica che l’Ente Teatrale Italiano ha realizzato per il Teatro Valle, allestito in collaborazione con Musica per Roma, che ospita la complessa messinscena nella Sala Petrassi dell’Auditorium. L’unione di due importanti istituzioni culturali della capitale offre quindi la possibilità anche al pubblico romano di vivere un’esperienza teatrale unica che il New York Times ha già definito «lo spettacolo da non perdere quest’anno», una maratona teatrale della durata di 12 ore, per rileggere e ripercorrere un romanzo miliare della modernità dalle 11 del mattino alle 23 della sera, con 9 ore di recitazione e 3 ore di pausa per raccogliere i pensieri e rifocillare il corpo. 
Allestito in forma di workshop nella tenuta umbra del regista a Borgo San Pancrazio, Demoni è una realizzazione unica che il grande regista ha fortemente voluto, una sfida difficile e affascinante: portare in scena, con una recitazione "alla russa", più simile a quella cinematografica, quasi integralmente la storia del capolavoro di Dostoevskij, rivedendo totalmente il rapporto con il pubblico che, nella giornata di "vita insieme all’opera", ne diventa quasi partecipe e non solo osservatore. E così diventano anche più familiari, più facili da riconoscere dentro di noi, quei Demoni con cui Dostoevskij indicava le malattie di una generazione di cui siamo i figli. 
In scena quasi trenta attori di spicco, guidati da Maddalena Crippa ed Elia Schilton, che costruiscono un’opera nitida, sublime e tragica, già entrata con la sua tormentata vicenda produttiva e con la sua potenza espressiva nella storia e nel mito del teatro.
MAESTRI DELLA SCENA 
BOB WILSON

«Ho sempre sentito una certa affinità con il mondo di Beckett. Per alcuni versi l’ho sempre sentito vicino al mio lavoro, ma solo adesso, dopo trentacinque anni, ho deciso di accettare la sfida e confrontarmi con lui». Artista totale, alfiere della linea più “razionale”, antinaturalista e visionaria del linguaggio odierno della scena, maestro di suoni, luci, azioni, di un teatro del gesto e del segno capace di integrare magistralmente movimento, danza, pittura, design, scultura, musica e drammaturgia, Bob Wilson costruisce all’interno del nuovo Progetto Valle una gemma monografica di rara compiutezza, adattando al suo personalissimo stile due classici immortali del teatro di Samuel Beckett, L’ULTIMO NASTRO DI KRAPP, rivisitato con visionario rigore espressivo nella triplice veste di regista, attore e light-designer, e GIORNI FELICI, opera di cruda essenzialità in cui Wilson confronta la sua arte di raffinato metteur en scène con l’interpretazione graffiante e vitale della nostra Adriana Asti, protagonista assoluta della nostra scena di ieri e di oggi.
«Quando dirigo uno spettacolo creo una struttura nel tempo. Solo nel momento in cui tutti gli elementi visivi sono al loro posto viene creata una cornice che gli attori devono riempire. Se la struttura è solida, allora si può essere liberi al suo interno. In questo caso la struttura è data per la maggior parte dal testo e spetta a me trovare la mia libertà all’interno della struttura di Beckett».
9 e 10 ottobre 2010
CRT Artificio 

L’ULTIMO NASTRO DI KRAPP
Last Krapp´s Tape
di Samuel Beckett
regia, scena e ideazione luci Robert Wilson
con Robert Wilson

costumi e collaborazione alla scenografia Yashi Tabassomi 
disegno luci A.J. Weissbard 
disegno suono Peter Cerone e Jesse Ash
un progetto di Change Performing Arts 
commissionato da Spoleto52 Festival dei 2Mondi e
Grand Théâtre de Luxembourg
 

spettacolo in lingua inglese con sopratitoli in italiano
Con questa inedita messinscena de L’ULTIMO NASTRO DI KRAPP, presentata in prima nazionale all’ultimo Festival dei due Mondi di Spoleto, Bob Wilson torna nuovamente in scena come attore dopo la lontana apparizione del 1995 nell’indimenticabile Hamlet: A Monologue. Una cornice scenografica di sapiente violenza visiva e sonora, aggrediti da un temporale pauroso e assordante ma inevitabilmente “finto”, come finti sono i lampi prodotti da impeccabili effetti luminosi, finti i capelli di plastica, i gesti meccanici dell’inquietante figura di Wilson/Krapp, il volto ridotto a una spettrale maschera di biacca, a metà tra un interprete del teatro nô giapponese e un’icona del cinema espressionista tedesco. Krapp è un uomo anziano, seduto da solo nella sua stanza a notte fonda, il giorno del suo settantesimo compleanno. Con gesti lenti e concentrati, in puro stile kabuki, Krapp si prepara a fare una registrazione su bobina delle sue considerazioni rispetto all’anno scorso, inscenando la lotta intima e lacerante di un uomo intento a confutare il suo stesso passato. Lo attende una tragica scarnificazione di sé, che trascende il singolo personaggio e diventa metafora di un destino che ci aspetta o che è già in atto, in agguato tra gli interstizi della memoria.
dal 16 al 24 ottobre 2010

CRT Artificio 

GIORNI FELICI
di Samuel Beckett, traduzione Carlo Fruttero
regia, scene e ideazione luci Robert Wilson
con Adriana Asti nel ruolo di Winnie
Yann de Graval nel ruolo di Willie
costumi e trucco Jacques Reynaud 
drammaturgia Ellen Hammer 
disegno luci A.J. Weissbard 
suono Peter Cerone e Emre Sevindik 
un progetto di Change Performing Arts 
commissionato da Spoleto52 Festival dei 2 Mondi e 
Grand Théâtre de Luxembourg

Sfida per grandi signore della scena – si ricordano in Italia Laura Adani, Anna Proclemer, Lucilla Morlacchi e Giulia Lazzarini – GIORNI FELICI ritrova grazie alla regia di Bob Wilson, qui anche in veste di scenografo e ideatore luci, la sulfurea ironia di ADRIANA ASTI, grande e vulcanica interprete che aveva già affrontato il testo nel 1985 con la regia di Mario Missiroli. Beckett ci introduce al mondo di Winnie, donna di mezza età, corpo ricoperto di biacca e parrucca bionda color limone, che secondo la visione antinaturalista di Wilson non emerge più da una montagnola di terra ma da una crepa nell’asfalto, emblema di una realtà dove anche ciò che in Beckett restava della natura è ridotto a un paesaggio-simulacro, svuotato di ogni significato. Winnie comunica unicamente con le braccia, le mani, il viso, le parole e i suoi occhi pieni di espressività, cercando di trovare brandelli di momenti felici nei suoi ultimi giorni di vita attraverso ossessivi rituali quotidiani e improbabili dialoghi con il marito Willie, un animalesco Yann de Graval. «È la prima volta che lavoro con Adriana – dichiara Robert Wilson – La comicità è tutta questione di ritmo e Adriana ha uno straordinario senso del ritmo, il che significa che è anche una grandissima attrice comica. Adoro i suoi enormi occhi, che sono sempre in ascolto».
MAESTRI DELLA SCENA
REM & CAP

Un percorso teatrale lungo più di quarant’anni, quello di Claudio Remondi e Riccardo Caporossi: scrivono per immagini, direttamente sulla scena, e privilegiano le azioni, il non detto, il silenzio alla parola; il corpo, libero da ogni gestualità in eccesso, si muove nello spazio/vita, in ascolto degli altri e degli oggetti, svelati oltre la quotidianità, per scoprire narrazioni e discorsi misteriosi e imprevedibili. 

L’uno proveniente dal teatro tradizionale d’attore, l’altro da studi figurativi ed architettonici, Rem & Cap sono una coppia storica della nostra scena, attraversata e segnata dalla loro incessante ricerca e con una costante attenzione alla formazione e al confronto con le nuove generazioni.

Se quindi da una parte il lavoro di Rem & Cap s’incentra sugli spettacoli e sul contatto con il pubblico, altrettanto vitale è il percorso di formazione, l’interscambio con i partecipanti ai loro numerosi laboratori, spesso prima tappa di vere e proprie creazioni artistiche.

Cuore di questo viaggio nell’UTOPIA DI REM & CAP è INEFFABILE, una nuova produzione nata proprio da un processo laboratoriale realizzato con le tre Università di Roma, completata dalla mostra L’OFFICINA DI REM & CAP, allestita nel foyer del teatro, e da altri spettacoli della loro ricca storia teatrale.
Club-Teatro: Rem & Cap Proposte

INEFFABILE

scritto e diretto da Riccardo Caporossi

collaborazione musicale Sergio Quarta

luci Nuccio Marino

progetto [image: image1.png]



prima nazionale


È da una condivisione creativa che nasce questo nuovo spettacolo di Rem & Cap: un’idea iniziale che si modella seguendo il flusso di un gruppo di lavoro, come da sempre accade nel loro percorso di scrittura scenica, quando questa nasce, si sviluppa e prende forma da un laboratorio. INEFFABILE è uno spettacolo che si struttura attraverso un lavoro svolto con la partecipazione di 20 giovani attori provenienti da quattro corsi di laurea delle tre Università romane per il progetto Generazioni e che cerca di indagare su inspiegabili segreti, su misteri e verità superiori alla ragione, con una dimensione astratta e paradossale, velata dallo sguardo ironico.

Tra una folla di sacchi pieni circondata da scale a pioli, un personaggio inquietante trama la sua enigmatica rete di relazioni con la moltitudine degli avventori, abitatori dei sacchi. Queste creature sono custodi e messaggeri; rappresentano tutto ciò che eccede la normalità, il possibile, tutto ciò che è estremamente duro, doloroso, difficile. Corpi stanchi, esauriti, esausti. Nella dolorosa ricerca di identità certa, per non svanire, l’uomo si scontra con il muro massiccio delle cose reali; su queste si impone il silenzio, l’immobilità, il gesto ripetuto. Nell’ineffabile nulla e nell’ineffabile vuoto si troveranno anche Rem & Cap, invisibili tra invisibili. Personaggi solitari e silenziosi ciascuno nel proprio sacco.

FABRIZIO GIFUNI
Si muove con successo dal grande al piccolo schermo, è uno degli interpreti della sua generazione più amati dal pubblico, ricercato dai grandi registi del nostro cinema, ma Fabrizio Gifuni continua a scegliere il teatro come fulcro del suo lavoro, rivelandosi caso unico e atipico di attore/autore, che condivide con un regista di riferimento - Giuseppe Bertolucci - un percorso tra le pagine più alte della nostra letteratura, nelle vite di sommi scrittori, per tracciare una mappa cromosomica del nostro Paese e di noi stessi, guardando al presente con lo sguardo di chi ieri, aveva già previsto e descritto l’oggi.

Gadda, Pasolini, Pavese, Dante sono gli autori diversamente letti, studiati, rimontati in scena da Gifuni in travolgenti assoli, o in contrappunto con la musica e con la voce di Sonia Bergamasco, per una personale che porta al Valle un teatro civile e necessario, colto e popolare. Da L’INGEGNER GADDA VA ALLA GUERRA, passando per il viaggio nella Divina Commedia di LE SANTE CORDE DEI CANTI e per il mondo di Pavese in NON FATE TROPPI PETTEGOLEZZI, per approdare all’agone tragico, pasoliniano di  ‘NA SPECIE DE CADAVERE LUNGHISSIMO, Gifuni compone come mosaici, con un personale lavoro di drammaturgia, materiali non destinati alla scena, dandogli corpo e voce, nuova forza e potente attualità.

dal 2 al 14 novembre 2010
Teatro delle Briciole Solares Fondazione delle Arti 

L’INGEGNER GADDA VA ALLA GUERRA   
(o della tragica istoria di Amleto Pirobutirro) 

un’idea di Fabrizio Gifuni

da Carlo Emilio Gadda e William Shakespeare

con Fabrizio Gifuni

regia Giuseppe Bertolucci 

disegno luci  Cesare Accetta

direttore tecnico Hossein Taheri  

«Un Amleto ormai vecchio, solo, senza più un padre o una madre da invocare o da maledire, sempre più debole di nervi, collerico. Solo con i suoi fantasmi. La lingua squassata da lampi di puro genio proteiforme. Sempre sull’orlo di una follia tragica eppure, a tratti, comicissima. E ricca di metodo. Ah sì, ricca di metodo. Così inizio a immaginare Gadda». Quattro anni dopo ‘Na specie de cadavere lunghissimo, Fabrizio Gifuni e Giuseppe Bertolucci riprendono il loro discorso guidati dalla lingua e dal pensiero di uno dei più grandi scrittori del ‘900.  I Diari di guerra e di prigionia – resoconto fedele della partecipazione di Gadda alla prima guerra mondiale – e l’esilarante Eros e Priapo, scritto-referto sulla psicopatologia erotica del ventennale flagello fascista, tracciano la rotta di un viaggio che ci conduce fino al nostro presente, alla scoperta di un popolo mai cresciuto. E, in ultima analisi, di noi stessi. Con straordinaria ricchezza d’accenti, Gifuni ripercorre la vicenda umana dell’autore lombardo mettendo a fuoco i racconti, le storie e i grotteschi personaggi, tra malinconia, ironia ed inadeguatezza, e gettando una luce spettrale sulla deriva del nostro presente.

8 novembre 2010

Freon Ensemble

LE SANTE CORDE DEI CANTI

viaggio nella Divina commedia

voci Sonia Bergamasco, Fabrizio Gifuni

chitarre Stefano Cardi

partitura vocale di Sonia Bergamasco e Fabrizio Gifuni 

musiche a cura di Stefano Cardi

in collaborazione con Freon Ensemble

Con LE SANTE CORDE DEI CANTI Fabrizio Gifuni s’addentra in un percorso all’interno della Commedia dantesca, accompagnando questo viaggio nella parola poetica con i suoni della chitarra classica, così come un tempo erano le corde di cetre, lire e arpe a far risuonare i versi. 

Personaggi celeberrimi, come la lettrice di romanzi Francesca da Rimini, il suicida Pier de la Vigna, il musico Casella, e personaggi forse meno presenti alla memoria dei lettori, ma di forte impatto, come il senese Provenzan Salvani e il miniatore Oderisi da Gubbio, intrecciano un dialogo a distanza sulle due grandi passioni di Dante, l’arte e la politica. Musica e poesia finiscono per prevalere, in un crescendo intellettuale ed emotivo che culmina nell’affermazione da parte dell’autore della propria eccellenza e nella sua sfida vittoriosa a dare voce all’indicibile nell’ultimo canto del Paradiso.

Una lettura non distorsiva, anzi filologica, che mira a conservare e a esaltare le misure metriche, i ritmi, la fonicità dei versi danteschi, e si fonde con un discorso musicale al servizio dei valori del testo. 

14 novembre 2010

Parmaconcerti 

Omaggio a Cesare Pavese

NON FATE TROPPI PETTEGOLEZZI

con Fabrizio Gifuni e Cesare Picco

Fabrizio Gifuni, voce
Cesare Picco, pianoforte
drammaturgia originale di Fabrizio Gifuni 

musiche originali di Cesare Picco

«Perdono tutti e a tutti chiedo perdono. Va bene? Non fate troppi pettegolezzi»: questo il commiato dalla vita di Cesare Pavese, scritto sulla prima pagina di una copia dei Dialoghi con Leucò, trovata nella stanza d'albergo dove si tolse la vita sessant’anni fa. 

Così Gifuni, in occasione del centenario della nascita dello scrittore piemontese, compone un altro dei suoi  “ritratti d’Autore”, questa volta a ritmo di jazz, con il contrappunto delle musiche originali di Cesare Picco. «La spina dorsale di questo corpo di scrittura – racconta Gifuni – è costituita da un esilarante e malinconico racconto giovanile (“Il blues delle cicche”), agito in prima persona da Masino, giornalista e chansonnier, sfuggente alter ego dello stesso Pavese; arti vitali di questo nuovo corpo poetico, alcune fra le sue liriche più intense, oltre a diversi brani dei suoi diari privati».

Non un semplice monologo, ma una rapsodia di parole e musica, un dialogo che intreccia la voce indimenticata dello scrittore a una partitura originale che rievoca le atmosfere del blues e del jazz anni ’40, ovvero il volto musicale di quella cultura americana, tra sprazzi di vitalità e accenti di malinconia, che proprio Pavese contribuì a diffondere in Italia.

dal 17 al 21 novembre 2010

Teatro delle Briciole Solares Fondazione delle Arti 

‘NA SPECIE DE CADAVERE LUNGHISSIMO

un’idea di Fabrizio Gifuni
materiali per una drammaturgia

da Pier Paolo Pasolini
“Scritti Corsari”, “Lettere Luterane”, “Siamo tutti in pericolo” 

(intervista di Furio Colombo a P.P.P. dell’1/11/1975), 

“La nuova forma della meglio gioventù”,

“Abbozzo di sceneggiatura per un film su San Paolo”

di Giorgio Somalvico “Il Pecora”
con Fabrizio Gifuni
disegno luci Cesare Accetta
regia Giuseppe Bertolucci
Uno spazio dialettico, con i tavolini di un bar ad accogliere l’azione vibrante di ‘NA SPECIE DE CADAVERE LUNGHISSIMO, «una sorta di agone tragico tra un Padre e un Figlio, vissuto in scena da un solo corpo e da una sola voce che de-genera, senza soluzione di continuità, da vittima a carnefice». Giuseppe Bertolucci presenta così questo intenso e vertiginoso spettacolo da lui diretto, dove il Padre è Pier Paolo Pasolini, il Figlio il suo assassino Pino Pelosi, incarnati nel corpo monologante di un attore generoso come Fabrizio Gifuni. 

Ecco così che il montaggio degli Scritti corsari e delle Lettere luterane con l’ancestrale sonorità del ladino delle poesie di Casarsa, nella loro lucida denuncia contro il genocidio culturale, l’imbarbarimento consumistico, l’uso strumentale dei media, delineano mano a mano i connotati dell’assassino dell’autore. All’opposto, a fare da controcanto alla parola del Poeta, appare proprio la voce di Pelosi, distillata negli endecasillabi romaneschi del poemetto Il Pecora di Giorgio Somalvico: un delirio ritmato metricamente, per raccontare l’incosciente, mai chiarita, scorribanda notturna di quella notte tragica, tornata in questi giorni di drammatica attualità. Un omicidio capace di tormentare ancora oggi le coscienze, sollevate e svuotate dall’assenza di un uomo scomodo, per le sue pubbliche virtù e i suoi vizi privati, profetico come una moderna Cassandra.

TEATRO DELLE ALBE
MARCO MARTINELLI – ERMANNA MONTANARI

È difficile chiudere in definizioni e generi il complesso lavoro del Teatro delle Albe di MARCO MARTINELLI ed ERMANNA MONTANARI: da Shakespeare a Folengo, da Schwab a Jarry o Aristofane, il gruppo ravennate – radicato in terra di Romagna ma tra i più cosmopoliti della nostra scena – porta avanti il suo teatro per indagare la realtà e il presente, con uno stile riconoscibile e mutante, allo stesso tempo visionario, popolare e raffinato, fisico e letterario, cupo, grottesco, corale, liberatorio e sempre icastico, necessario.
Così la monografia al teatro Valle si compone di spettacoli e video che raccontano la poliedrica attività e i diversi linguaggi delle Albe, a partire dal loro primo Molière, un AVARO cui dà voce proprio Ermanna Montanari, che crea, in un ambiente da set televisivo, un’altra impressionante e grottesca maschera.

Nasce invece dal laboratorio permanente al Teatro Rasi il “corto” teatrale ARIA PUBBLICA, sui versi di Patrizia Cavalli, che nel foyer introduce il pubblico al monologo, sul palco,  di Roberto Magnani, giovane attore di decennale presenza nella compagnia, che con l’ODISEA di Tonino Guerra avvia un suo personale viaggio nel dialetto-lingua di scena.

Questa incursione nel policromo mondo delle Albe – arricchita dalla visione dei film Ubu Buur e Ubu sotto tiro che raccontano il lavoro corale e dissacrante sull’Ubu di Jarry (26 novembre e 2 dicembre) –, si completa con l’ultimo testo scritto da Marco Martinelli, RUMORE DI ACQUE, monologo dallo humour nero interpretato da Alessandro Renda.
dal 23 novembre al 5 dicembre 2010

Teatro delle Albe

L’AVARO

di Molière

ideazione Marco Martinelli, Ermanna Montanari

spazio Edoardo Sanchi

assistente spazio Gregorio Zurla

costumi Paola Giorgi

luci Francesco Catacchio, Enrico Isola

musiche originali Davide Sacco

traduzione Cesare Garboli

in scena Loredana Antonelli, Alessandro Argnani, Luigi Dadina, Laura Dondoli, Luca Fagioli, Roberto Magnani, Michela Marangoni, Ermanna Montanari, Alice Protto, Massimiliano Rassu, Laura Redaelli

regia Marco Martinelli

produzione Ravenna Teatro in collaborazione con AMAT (Associazione Marchigiana Attività Teatrali) e ERT (Emilia Romagna Teatro Fondazione)

Aderente al testo, nella splendida traduzione di Cesare Garboli, l’AVARO di Molière deflagra nella messinscena firmata da Marco Martinelli d’inquietante contemporaneità, in un cortocircuito arte-vita tipico degli spettacoli delle Albe, in sorrisi agghiaccianti che svelano la violenza del mondo.
Una scena scarnificata, senza un dentro e un fuori, senza intimità, abbagliata dalle luci dei riflettori come un asettico set televisivo, accoglie i personaggi gretti e amorali che ruotano intorno ad Arpagone, un’Ermanna Montanari in abito nero a disegnare le mille sfumature di un padre-padrone, che si svela al mondo nelle sue ambiguità da un microfono, inneggiando al suo unico dio. «"Povero mio denaro, amico mio caro... se tu non ci sei... è finita per me, non so che cosa fare al mondo". Arpagone ci parla come un innamorato. Il malvagio estrae dalla sua perdita, dalla sua ferita, degli accenti toccanti. Chiede al buio della platea di essere "resuscitato". Non abbiamo alterato la traduzione di Cesare Garboli, e i cinque atti ci sembrano scritti ieri. Oggi».
29 novembre 2010

Foyer del Teatro Valle

Teatro delle Albe

ARIA PUBBLICA

“miniatura vocale” 

di Patrizia Cavalli 

con Laura Redaelli ragazza in valigia, Luca Fagioli/Davide Sacco uomo cinghiale 

tecnico luci e suono Luca Fagioli 

produzione Teatro delle Albe-Ravenna Teatro

cura Ermanna Montanari, Marco Martinelli

Teatro Valle

Teatro delle Albe

ODISÉA

lettura selvatica

di Tonino Guerra

traduzione Giuseppe Bellosi

con Roberto Magnani

tecnico suono e luci Luca Fagioli

produzione Ravenna Teatro 
cura Marco Martinelli

Uno spazio sempre aperto, per creare e confrontarsi senza preoccupazioni produttive e tempi scanditi dalle prove, in un incontro fertile tra attrici delle Albe e giovani, per sondare attraverso le parole di poeti e brani musicali le infinite possibilità della voce e del corpo in scena: il Teatro Rasi di Ravenna è diventato, sotto la spinta di Ermanna Montanari, un laboratorio permanente, e da questo luogo sempre aperto è nata la “miniatura vocale” ARIA PUBBLICA, dai versi di Patrizia Cavalli. «Un “corto” teatrale – secondo l’interprete Laura Redaelli – un esercizio in cui i versi della Cavalli rappresentano la testimonianza viva di ciò che ogni giorno viene violentato, cancellato, rimosso, in nome di una presunta modernità che si trasforma (quasi sempre) in squallido abbandono».

A questa incursione nel foyer del teatro, fa da contrappunto sul palco il monologo scarno di Roberto Magnani, giovane attore di decennale presenza nella compagnia, che affronta con la lettura dell’ODISÉA di Tonino Guerra un suo viaggio nella lingua dialettale. «L’idea di lavorare su l’Odiséa di Tonino Guerra è nata dall’esigenza di uno scavo quotidiano nella poesia e dalla voglia, in me, di affinare l’uso del dialetto come “lingua di scena”. Il dialetto come lingua incarnata, un pozzo da cui attingere visioni e immaginario, un contatto con i fantasmi dei nostri antenati. Dopo anni di apprendistato, dopo aver per anni abitato la gabbia dell’Alcina come cane-cavaliere, attento alle mille variazioni che di quella lingua faceva Ermanna Montanari, l’intenzione è quindi quella di avviare un esercizio personale, nel senso etimologico di un percorso che nella ripetizione assidua trovi il suo modo di maturare e approfondirsi».
6 dicembre 2010 

Teatro delle Albe 

RUMORE DI ACQUE 

di Marco Martinelli 

ideazione Marco Martinelli, Ermanna Montanari 

in scena Alessandro Renda 

musiche originali eseguite dal vivo Fratelli Mancuso 

spazio, luci, costumi Ermanna Montanari, Enrico Isola 

coproduzione Ravenna Festival, Ravenna Teatro

“Circuito del Mito” della Regione Siciliana 

regia Marco Martinelli 

RUMORE DI ACQUE è una novità drammaturgica di Marco Martinelli, un monologo dallo humour nero caro al drammaturgo ravennate. Una fantomatica isoletta tra l'Europa e l'Africa, situata in quella striscia di mare sede negli ultimi quindici anni di una devastante tragedia: lì, in quella vulcanica e ribollente porzione di terra, alla deriva come una zattera, vive un solo abitante, un generale dai tratti demoniaci e dagli occhi lampeggianti. In relazione a un altrettanto fantomatico Ministro dell'Inferno, pratica la "politica degli accoglimenti": l'isoletta è abitata dagli invisibili spiriti dei morti e dei dispersi in mare, i rifiutati, che il generale accoglie e stiva nella sua isola-zattera, ognuno di loro è un "numero", vite e morti ridotte a statistica. Nel suo sproloquio il generale è attraversato dalle voci di quegli invisibili.

IL TEATRO PER RAGAZZI DI
EMMA DANTE

dal 21 dicembre 2010 al 6 gennaio 2011

Compagnia Sud Costa Occidentale 

ANASTASIA, GENOVEFFA E CENERENTOLA

testo e regia Emma Dante
con Claudia Benassi, Italia Carroccio,
Valentina Chiribella, Onofrio Zummo
scene e costumi Emma Dante
luci Gabriele Gugliara
età consigliata 6-12 anni       

durata 50 minuti
L’autrice e regista palermitana Emma Dante, creatrice di dissacranti fiabe per adulti e tra i protagonisti della prima stagione monografica del Teatro Valle, dopo l’exploit della Carmen scaligera esplora per la prima volta il teatro per l’infanzia e le nuovissime generazioni con ANASTASIA, GENOVEFFA E CENERENTOLA, inedita rivisitazione della fiaba di Perrault che segna l’appuntamento natalizio di questa stagione, già vincitore di una menzione speciale al Festival Giocateatro Torino 2010 “per la convincente e trascinante interpretazione degli attori nella caratterizzazione dei personaggi”. 

All’interno della casa dove Cenerentola fa da sguattera, la matrigna e le due sorellastre si presentano in maniera totalmente diversa da come invece appaiono all’esterno. A casa sono sciatte, malvestite, trasandate e per di più comunicano tra loro in un dialetto ricco di parole ed espressioni accese. Ma quando entrano a stretto contatto con l’alta società, le tre arpie si riempiono la bocca di citazioni in francese. La stessa cosa fa il principe: il suo disagio lo esprime in dialetto, lingua privata della franchezza, ma anche lingua della vergogna, che non si può, non si deve parlare in pubblico. Cenerentola è l’unica a usare sempre lo stesso linguaggio proprio perché non ha niente da nascondere: la sua disperazione è alla luce del giorno, la sua indole è nobile e gentile sia all’interno che all’esterno della casa. 

In Anastasia, Genoveffa e Cenerentola c’è tutto il teatro della Dante, riconoscibile nella recitazione parossistica di tutti gli attori, nell’impasto magmatico dell’italiano con il dialetto siciliano e nel sottolineare i momenti salienti della storia con un originale e straniante contrappunto musicale, che mescola Liza Minelli a Massimo Ranieri e Gino Paoli. Tutto è giocato tra il dentro e il fuori di un paravento che definisce i luoghi dove si svolge l’azione. Ciò che non si vede è magico, ciò che è alla portata degli occhi è reale. «Credo che sia più interessante sviluppare e stimolare la fantasia dei bambini attraverso un gioco di apparenze ed evocazioni – dichiara Emma Dante – le parole dialettali, soprattutto di un altro dialetto, sono più misteriose, incomprensibili ma accattivanti nella danza e nel canto delle vocali. I bambini sanno lasciarsi andare all’esercizio della fantasia e bisogna aiutarli a praticarlo offrendogli la possibilità di rielaborare a modo loro le storie che ascoltano dagli adulti».
FRANCA VALERI

La popolarità di FRANCA VALERI, legata a indimenticabili apparizioni cinematografiche e radiotelevisive come caratterista irridente del perbenismo borghese, si è sempre nutrita della sua raffinata pratica teatrale, cui l’artista si è dedicata in maniera quasi esclusiva dagli anni ’80 in poi, offrendo alla regia ed inscenando lei stessa la sua lucida e dolente maschera comica. L’omaggio che il Valle dedica a questa straordinaria interprete, autrice, regista che ha attraversato la storia dello spettacolo italiano in più di sessant’anni di intensa attività, viene inaugurata dalla messinscena in prima nazionale di NON TUTTO È RISOLTO, ultimo testo della Valeri in cui l’attrice, quasi interprete di se stessa, incarna un’anziana e brillante signora al crepuscolo di una vita lunga e avventurosa. In Non tutto è risolto la Valeri condivide il palco con Licia Maglietta, Urbano Barberini, Gabriella Franchini, diretta ancora una volta da Giuseppe Marini, suo affezionato regista fin dall’allestimento del 2006 de Le Bonnes di Genet, che nella cornice di questo focus cura anche la serata unica di CARNET DE NOTES, sorta di taccuino di appunti che ripercorre una vita e una carriera attraverso le figure esilaranti e strampalate che hanno reso l’attrice tanto amata dal pubblico. Si avrà anche l’occasione di rivedere uno scoppiettante cavallo di battaglia del repertorio della Valeri, la corrosiva VEDOVA SOCRATE, in cui l’artista, nella veste di autrice-regista-interprete, dà vita con la sua ironia e i suoi strali fulminanti al personaggio di Santippe, moglie di Socrate, che spiega e distrugge con comica eleganza il mito del grande filosofo greco. L’attraversamento della carriera della Valeri si conclude infine perlustrando territori paralleli all’attività teatrale con IO E IL CINEMA, UNA BEN STRANA COPPIA, un appuntamento costruito a partire dalla proiezione del film di Vittorio Caprioli Parigi, o cara! (1962) per raccontare la passione dell’attrice per il grande schermo, ed AVREI VOLUTO ESSERE UNA MEZZOSOPRANO, serata con accompagnamento musicale interamente dedicata all’attività lirica della Valeri.

dall’11 al 23 gennaio 2011
Società per Attori
NON TUTTO È RISOLTO

di Franca Valeri

con Franca Valeri, Licia Maglietta, Urbano Barberini, Gabriella Franchini
scene Alessandro Chiti
costumi Helga Williams
musiche Marco Schiavoni
luci Gigi Ascione
regia Giuseppe Marini
prima nazionale

Il nuovo testo di Franca Valeri NON TUTTO È RISOLTO nasce smontando e rimontando i materiali della propria esistenza in un caos ordinato e lirico, che coniuga l’eccentricità della scrittura dell’artista con l’urgenza di dare corpo ai fantasmi del proprio vissuto, in un’altalena di citazioni e rimandi che costruiscono un vitale cortocircuito tra persona e personaggio. Lo spettacolo – che vede tra i suoi interpreti, accanto alla Valeri, un’inedita Licia Maglietta, Urbano Barberini e Gabriella Franchini – affronta il tema di una vecchiaia capricciosa e caparbia, unito a quello di una memoria strumentalmente lacunosa per lenire o differire il sentimento di una possibile, incipiente fine: si sparge e diffonde così una musica sottilmente malinconica tra le pieghe di una commedia divertente e garbata, ma anche ricca di coloriture fascinose e sfuggenti.

«Mi sono egoisticamente aggiudicata una protagonista che al crepuscolo di una vita lunga e avventurosa, reale quanto inventata, sembra decisa a chiudere le sue partite ancora aperte con gli ultimi coprotagonisti della sua esistenza, siano essi persone, luoghi o oggetti. Ma basta anche una piccola mossa all’accanito giocatore, per restare, ancora, appunto, in gioco».

dal 25 al 27 gennaio 2011

Società per Attori

VEDOVA SOCRATE

di Franca Valeri

liberamente ispirato a “La morte di Socrate” di Friedrich Dürrenmatt 

con Franca Valeri 

disegno luci Marco Palmieri
Ritratto indimenticabile con cui la Valeri impreziosisce di un altro tassello la sua galleria di personaggi unici e indimenticabili, VEDOVA SOCRATE – Premio Eti Olimpici 2003 per il miglior monologo – è un assolo, liberamente ispirato alla Morte di Socrate di Friederich Dürrenmatt, che disegna con consueta irresistibile ironia il personaggio di Santippe, moglie del grande filosofo greco, di cui la donna decostruisce il mito a colpi di feroci ed esilaranti stilettate. Nella sua bottega d'antiquariato e oggettistica, Santippe, ormai vedova, fa i conti sulla vita del grande filosofo e "dirà tutto" sulla quotidianità coniugale per nulla scalfita dalla personalità eccezionale del marito, che per lei è solo un uomo tanto noto quanto noioso, sempre con la testa fra le nuvole. I suoi bersagli sono Platone, Aristofane, Alcibiade, insomma “quelli che conosceva bene”, gli amici del marito che tutti i giorni bazzicavano in casa e in negozio, per una rilettura arguta e sorprendente di uno dei personaggi cardine del pensiero occidentale.

28 gennaio 2011

Società per Attori

IO E IL CINEMA, UNA BEN STRANA COPPIA
Franca Valeri esordì al cinema nel 1951 con una piccola parte in Luci del varietà di Fellini/Lattuada: da allora ha recitato accanto ad autentici “mostri sacri” del cinema italiano come Totò (fortunatissima la sua apparizione in Totò a colori nel 1952), Vittorio De Sica, Alberto Sordi, diretta da registi come Dino Risi (Il sogno di Venere, 1955; Il vedovo, 1959), Mario Monicelli (Un eroe dei nostri tempi, 1955), Luigi Comencini (Mariti in città, 1957), Steno (Piccola posta, 1955), Mauro Bolognini (Arrangiatevi, 1959), Alessandro Blasetti (Io, io e gli altri, 1965, La ragazza del bersagliere, 1967). IO E IL CINEMA, UNA BEN STRANA COPPIA vuole essere una serata speciale in cui ripercorrere la straordinaria carriera su pellicola della Valeri, attraverso un dialogo diretto con l’artista e la proiezione di Parigi, o cara! (1962), film di cui fu protagonista, diretta da  Vittorio Caprioli, suo storico compagno nella vita e sulla scena, con la Compagnia dei Gobbi.
29 gennaio 2011

Società per Attori

AVREI VOLUTO ESSERE UNA MEZZOSOPRANO
Legata sentimentalmente alla Scala, dove ha maturato la sua passione per l'opera lirica, Franca Valeri si è spesso cimentata anche come regista di melodrammi. A questo suo antico amore è dedicato l’appuntamento di AVREI VOLUTO ESSERE UNA MEZZOSOPRANO, serata musicale in cui riandare con la memoria alle sortite nella lirica dell’artista, sulle note di un pianoforte, accompagnati dalle voci di alcuni cantanti e da un presentatore d’eccezione.
30 gennaio 2011

Società per Attori

in collaborazione con Spoleto 51 Festival dei due Mondi

CARNET DE NOTES

a cura di Giuseppe Marini
con Franca Valeri 

e con la partecipazione di Pino Strabioli
Sorta di taccuino di appunti che ripercorre con comicissimo brio una vita ed una carriera straordinarie, CARNET DE NOTES «è uno spettacolo-recital che racchiude l’arco del mio cammino di lavoratrice del monologo»: riprendendo un’idea già elaborata nei primi Carnets del 1951, summa di sketch satirici sulla società contemporanea portati al successo anche in Francia con I Gobbi, tornano così i celebri personaggi inventati dalla Valeri, a partire dall’indimenticabile ritratto della Sora Cecioni, popolana romana perennemente al telefono con mammà, per proseguire con la Signorina Snob, tipica ragazza della borghesia milanese, e l’irresistibile Cesira la manicure. Introdotta da Patrizia Zappa Mulas e in dialogo con Pino Strabioli, Franca Valeri ripropone quindi le sue molteplici maschere comiche, con le loro movenze consolidate o rivisitate per l’occasione, come apparirebbero oggi, ma presentando anche sketch assolutamente inediti.

TEATRIDITHALIA
FERDINANDO BRUNI – ELIO DE CAPITANI

Nata nel 1973 con una forte fisionomia generazionale, Teatridithalia nei suoi quasi quarant’anni di attività ha saputo riflettere gusti, gerghi, umori di un pubblico giovane, scavando nelle pieghe della drammaturgia contemporanea e di scritture vitali e innovative, di respiro transnazionale. Il focus che la nuova stagione monografica del Valle dedica a questa singolare compagnia, guidata da Ferdinando Bruni ed Elio De Capitani, parte con un nuovo allestimento in prima nazionale, RED, struggente ritratto del geniale pittore americano Mark Rothko, scritto da John Logan, sceneggiatore di pellicole cult come Il Gladiatore, Ogni maledetta domenica e Sweeney Todd. Lo sguardo sul lavoro di Teatridithalia si concentra quindi su una messinscena consolidata e di grande fascino, LIBRI DA ARDERE, l’unica deflagrante opera teatrale di una delle scrittrici più care alle giovani generazioni, la belga Amélie Nothomb. Il quadro di questa realtà della nostra scena in perenne movimento si completa infine con il suo passato più recente, segnato dal clamoroso successo della moderna, infernale commedia del Premio Pultizer Tony Kushner ANGELS IN AMERICA, di cui vengono proposte prima separatamente, quindi insieme in un’eccezionale maratona, le due parti che costituiscono uno psichedelico e febbrile affresco dell’America reaganiana che incombe sui nostri giorni: il pluripremiato Si avvicina il millennio ed il secondo capitolo della saga, Perestroika.

1 e 2 febbraio 2011
Teatridithalia

RED

di John Logan

traduzione e regia Ferdinando Bruni

con Ferdinando Bruni e un interprete in via di definizione

prima nazionale

Crudo e provocatorio, RED è il ritratto di Mark Rothko, artista ambizioso e vulnerabile che tenta di creare il proprio capolavoro in un ambiente straordinario.

Per Ferdinando Bruni è l’occasione per una nuova intensa prova d’attore e per tornare a riflettere su temi centrali nelle sue ultime produzioni: il rapporto tra giovani e adulti, lo scontro tra generazioni, l’esigenza di trasmettere l’esperienza umana e artistica, il ritrovare una possibilità di dialogo e di ascolto con chi ci appare lontano dalla nostra cultura.

Rappresentato per la prima volta lo scorso gennaio alla Donmar Warehouse di Londra ed approdato in giugno al Golden Theater di New York, il testo è l’ultima fatica per la scena dell’acclamato sceneggiatore di Hollywood John Logan, autore degli script di alcune pellicole già di culto. 
Sembra quasi si parli di un thriller e non una pièce ispirata alla biografia di Rothko, maestro dell’espressionismo astratto, che alla fine degli anni Cinquanta ottenne la più importante commissione della storia dell’arte moderna, una serie di murales per il ristorante Four Season di New York. Il testo inquadra il momento in cui, dopo due anni di lavoro febbrile, il suo giovane assistente Ken, conquistata una maggiore confidenza, inizia a metter in discussione le sue scelte inducendolo a considerare con angoscia la possibilità che l’impresa che dovrebbe coronare la sua carriera possa trasformarsi nella sua rovina. 

4 e 5 febbraio 2011

Teatridithalia/Asti Teatro 

LIBRI DA ARDERE

di Amélie Nothomb © Editions Albin Michel

traduzione Alessandro Grilli
con Elio De Capitani 

Corrado Accordino, Elena Russo Arman

luci di Nando Frigerio 

suono Jean Christophe Potvin

regia di Cristina Crippa

Quando la guerra invade l’ordinario, cosa resta? Dove finiscono gli ideali, le parole e la morale? Messinscena dell’unica opera teatrale scritta dall’autrice culto Amélie Nothomb, LIBRI DA ARDERE rivela la consueta sensibilità della compagnia per scelte drammaturgiche non scontate ed è un’appassionante parabola su un bene irrinunciabile: la capacità di ricordare, raccontare e immaginare insieme ad altri esseri umani. La vicenda è quella di un professore di letteratura, interpretato da un Elio De Capitani perfetto nei panni del colto e vile personaggio, che sotto i bombardamenti e gli incendi della guerra divide la sua casa con il suo giovane assistente Daniel e Marina, amante di turno di Daniel. Fuori, una città presa d’assedio, stretta dalla morsa del gelo. Per scaldarsi, i tre protagonisti innescano un sottile gioco intellettuale, un complicato distinguo fra buona e cattiva letteratura. Un gioco all’ultimo libro e all’ultima fiammata – elegantemente sottolineato dalla regia di Cristina Crippa –, prima di affrontare la morte sulla grande piazza coperta di neve.

dall’8 al 20 febbraio 2011
Teatridithalia / Emilia Romagna Teatro Fondazione

ANGELS IN AMERICA Parte I e II

Si avvicina il millennio / Perestroika
di Tony Kushner
uno spettacolo di Ferdinando Bruni e Elio De Capitani
con Elio De Capitani, Ida Marinelli, Elena Russo Arman, Cristina Crippa, Cristian Maria Giammarini, Edoardo Ribatto, Fabrizio Matteini, 

Umberto Petranca, Sara Borsarelli

scene di Carlo Sala

video Francesco Frongia 

costumi di Ferdinando Bruni 

luci di Nando Frigerio

suono di Giuseppe Marzoli

8 e 15 febbraio 2011

ANGELS IN AMERICA I Parte / Si avvicina il millennio
dal 9 al 12 febbraio e dal 16 al 19 febbraio 2011

ANGELS IN AMERICA II Parte / Perestroika
13 e 20 febbraio 2011

ANGELS IN AMERICA I e II Parte
Si avvicina il millennio / Perestroika

L’amore ma anche la vita, la politica, la società, l'America ai tempi dell'Aids: la prima parte del bestseller teatrale di Tony Kushner, ANGELS IN AMERICA I / Si avvicina il millennio ha rappresentato il più unanime, recente successo di Teatridithalia, vincitore nel 2007 del Premio dell’associazione Critici di Teatro e di due premi Ubu, nel 2008 del Premio Hystrio alla regia e di due Olimpici Eti come miglior regia e migliore spettacolo di prosa.

Una saga infernale e allucinatoria, provocatoria e commovente, in bilico tra realtà e fantasmi dell’inconscio: in uno spazio ampio e semivuoto, fatto di nude mura di mattoni, prendono corpo le vicende sentimentali e i conflitti di due coppie: la relazione tra Prior Walter, malato di Aids, e Louis Ironson e il matrimonio tra l’avvocato mormone Joe Pitt e Harper, giovane moglie depressa; le loro storie si intrecciano a quelle dell’avvocato Roy Cohn, pupillo del senatore MacCarthy e sordido faccendiere, e di Belize, infermiere professionale ed ex travestito: tutti rappresentanti del melting pot della Grande Mela, emblemi attuali ed universali di un’umanità dolente.  

La discesa nel maelstrom dell’America reaganiana continua quindi con la seconda parte dell’epico progetto produttivo firmato da Teatridithalia in collaborazione con Emilia Romagna Teatro, ANGELS IN AMERICA II / Perestroika, che ha debuttato con successo nell’ottobre 2009 al Festival Vie di Modena. Nella New York febbrile ed onnivora degli anni ’80, contenitore ideale delle inquietudini di un’epoca che arriva fino ai nostri giorni, ritroviamo dunque i personaggi a cui molti spettatori si erano affezionati: Prior Walter, solo e malato di Aids, e Louis, il suo ex fidanzato, adesso amante dell’avvocato Joe Pitt; la giovane moglie di quest’ultimo, che in preda alla depressione si costruisce un’identità immaginaria, e sua suocera Hannah, rigida mormone costretta ad allargare le proprie vedute. L’Aids ha colpito nel frattempo anche Roy Cohn, l’avvocato corrotto, colpevole realmente di aver mandato a morte i coniugi Rosenberg durante il maccartismo. Con l’incalzare della morte, i suoi sogni si popolano di incubi e fantasmi: sarà proprio l’apparizione della sua vittima più famosa, Ethel Rosenberg, ad accompagnarlo verso la fine. 

TEATRO DI DIONISO
VALTER MALOSTI

Teatro di Dioniso è la sua compagnia e dionisiaco è il suo squarciare ogni velo per entrare in relazione non mediata con la realtà da rappresentare, nelle parole di autori del passato o di drammaturghi contemporanei, scoprendo l’ambiguità della natura umana, i suoi mutamenti, gli umori, le passioni in un teatro rigoroso, attento ai dettagli, aperto alle arti visive e alla musica, ma che pone sempre al centro il corpo e la presenza viva dell’attore.
VALTER MALOSTI, con il suo lavoro sospeso fra tradizione e ricerca, passa con uguale autonomia creativa e lucidità registica ed interpretativa dai testi classici alla dirompente attualità, in un continuo e fecondo scambio tra l’ascolto del presente e la voce del mito e arriva al Valle con un ventaglio di proposte che delineano la complessità del suo fare teatro.
Si parte con la messinscena de LA SCUOLA DELLE MOGLI, primo confronto del regista con Molière, riscritto in una lingua “impura”, scoppiettante e totalmente musicale; si procede con un omaggio a Giovanni Testori, che svela la teatralità della sua magmatica scrittura negli scritti d’arte di MADDALENE e nel romanzo PASSIO LAETITIAE ET FELICITATIS: si passa poi per GIULIETTA VOX, struggente favola psicoanalitica ispirata a Federico Fellini, nella versione firmata da Vitaliano Trevisan ed interpretata da Michela Cescon: per approdare infine alla poetica contemporaneità del poemetto shakespeariano di VENERE E ADONE, con Malosti en travesti, che offre al pubblico la sua straordinaria maturità espressiva.
dal 22 febbraio al 6 marzo 2011

Teatro di Dioniso – Fondazione del Teatro Stabile di Torino 

LA SCUOLA DELLE MOGLI

da Molière 

versione italiana e adattamento di Valter Malosti

uno spettacolo di Valter Malosti
con Valter Malosti Arnolphe, alias Signore del Ceppo, Mariano Pirrello Chrysalde, Alain, Valentina Virando Georgette, una vecchia, le massime, Giulia Cotugno Agnès, Marco Imparato Horace, Fausto Caroli Enrique, Gianluca Gambino Oronte, un notaio
suono GUP Alcaro

costumi Federica Genovesi

scene Carmelo Giammello

luci Francesco Dell'Elba

scelte musicali Valter Malosti

musiche e voci di Carlo Boccadoro, William Byrd, Guillaume Dufay, Murcof, Fantomas, Luc Ferrari, Ambrose Field, Giorgio Gaber, Dan Gibson, Vincenzo La Scola, John Lennon/ Paul McCartney, David Lynch, Mc Solaar, Kijoshi Mizutani, Ennio Morricone, John Morris, Bruno Nicolai, Edith Piaf, John Potter, Giacomo Puccini, Alan Splet, Toru Takemitsu, Giuseppe Verdi, Chris Watson

Valter Malosti affronta per la prima volta Molière chiedendosi quanta tragedia si celi dietro il comico e disegna, nel rigore vigoroso dell’interpretazione corale de LA SCUOLA DELLE MOGLI, una partitura linguistica travolgente, che restituisce attraverso il ritmo nuova chiarezza alla “malattia del vivere” che muove l’uomo nella sua quotidiana tragicommedia. «Attraverso un processo di ri-creazione del testo – precisa il regista – seguendo anzitutto un intuito musicale e guidato nella traduzione da un gesto linguistico che deve poi farsi teatro, ho costruito una partitura che passando per il melodramma verdiano arriva alla canzone, all’hip hop, e ho trovato una misura espressiva in versi liberi, giocando con la lingua attraverso rime, assonanze e ritorni di suono, ma con una grande economia di sillabe; a volte screziandola con un francese maccheronico, eco della lingua artificiale dei comici italiani che dominavano i palcoscenici parigini del ‘600. L’utopia è ritrovare, almeno in piccola parte, la folgorante musica di Molière, che nell’originale francese deflagra e scintilla per mezzo del verso alessandrino e delle rime, vibrando con una corda quasi premozartiana, e trovare uno spazio nell’immaginario delle persone che condivideranno con noi questo viaggio, oggi».
7 marzo 2011

SERATA TESTORI

Teatro di Dioniso
in collaborazione con de Sidera - Bergamo Teatro Festival

MADDALENE

da Giotto a Bacon
di Giovanni Testori

un progetto di e con Valter Malosti

musiche originali Carlo Boccadoro

eseguite in scena al violoncello da Lamberto Curtoni

Teatro di Dioniso - Festival delle Colline Torinesi - Asti Teatro 30

Residenza Multidisciplinare di Asti - CRUT Torino - con il sostegno di Regione Piemonte

PASSIO LAETITIAE ET FELICITATIS
uno spettacolo di Valter Malosti
dal romanzo di Giovanni Testori
adattamento teatrale Valter Malosti

con Laura Marinoni

e con Silvia Altrui

suono GUP Alcaro 
luci Francesco Dell’Elba

spazio scenico Carmelo Giammello
costumi Federica Genovesi, scelte musicali Valter Malosti

musiche Antonio Amenduni, Don Backy, Leo Ferré, Philip Glass, New Composers, 
John Tavener, Luigi Tenco, Giuseppe Verdi

La lingua magmatica, carnale di Giovanni Testori ha spesso incontrato la teatralità di Valter Malosti, che indaga in questa serata unica prima le pagine dedicate dall’autore lombardo alla storia dell’arte con MADDALENE per poi calarsi nell’espressionismo alto e popolare del romanzo PASSIO LAETITIAE ET FELICITATIS. 

«Nate non da un premeditato disegno, bensì da un’insopportabile nausea per il modo (a me) consueto di stenderle», queste schede scritte per un volume sulle Maddalene nella storia dell’arte sono un’istrionica raccolta poetica e Malosti, solo in scena, prova a rivelare tutta la teatralità di questa «particolarissima scrittura d’arte».
Il romanzo Passio Laetitiae et Felicitatis, invece, scritto nel 1975 mescolando un lombardo misto a volgare e a italiano secentesco, accoglie nelle sue pieghe il suono dell’avanspettacolo e del melodramma, delle canzonette e dei canti liturgici, e diventa lo strumento per raccontare l’indicibile, la storia di Suor Felicita, storia di carne, morte e religione. Malosti stacca quel flusso lavico dalla pagina scritta per consegnarlo a un’appassionata Laura Marinoni, che, affiancata dalla giovanissima e sorprendente Silvia Altrui, dà voce a una sbigottita, carnale e perturbante Felicita. Il finale dello spettacolo è una piccola gemma ritrovata, un capitolo inedito del romanzo che Malosti ha scoperto presso l’Archivio Giovanni Testori.

8 marzo 2011

Teatro di Dioniso

in collaborazione con Piccolo Regio di Torino 

GIULIETTA VOX

di Federico Fellini
adattamento di Vitaliano Trevisan
(dal racconto "Giulietta" di Federico Fellini ed. il Melangolo) 

uno spettacolo di Valter Malosti

con Michela Cescon

musiche originali Giovanni D'Aquila

scene Paolo Baroni

luci Francesco Dell'Elba

costumi Patrizia Tirino 

marionette Gianni Busso

musiche Nino Rota e Fatboy Slim

musiche originali Giovanni D'Aquila

«Interrata, è così che immaginiamo la povera Giulietta, proprio come Winnie; ma non in un'informe massa di rifiuti, no, nella pista di un circo piuttosto, fuori solo col busto; intorno a lei delle marionette-spiriti; sentiremo anche molte voci: quella di Casanova, di Iris e di tutti gli altri spiriti; e la voce di Michela Cescon, che interpreterà Giulietta. Cerchiamo di immaginare anche quella, anche se sappiamo che è difficile dato che, una volta in scena, essa finisce sempre per sorprenderci». Così Vitaliano Trevisan racconta la nascita di GIULIETTA, monologo riadattato dall’autore vicentino per la scena, a partire dal racconto di Federico Fellini, diventato uno spettacolo pluripremiato, intimo ed evocativo, diretto da Malosti con il consueto rigore.
«Giulietta è una struggente favola psicanalitica – sintetizza il regista – una favola contemporanea dai toni mozartiani sull'identità frammentata, sull'anima, raccontata con un tono vagamente infantile ed inquietante, una moderna Alice attraverso lo specchio, specchio con il quale si apre e si chiude lo spettacolo e il racconto felliniano». 
9 marzo 2011

Teatro di Dioniso 

Fondazione Teatro Stabile di Torino - Residenza Multidisciplinare di Asti

con il sostegno del Sistema Teatro Torino 

VENERE E ADONE

di William Shakespeare

uno spettacolo di Valter Malosti

in scena Valter Malosti

e Daniele Trastu

coreografie Michela Lucenti

suono GUP Alcaro 

scene Paolo Baroni 

luci Francesco Dell'Elba

costumi Marzia Paparini

traduzione e ricerca musicale Valter Malosti

Su una piccola pedana semovente Malosti en travesti incarna in un vortice dionisiaco Venere, dea dell’amore, e il suo insano desiderio, la passione sfrenata per il bellissimo Adone. Poemetto erotico-pastorale composto da Shakespeare nel 1593, VENERE E ADONE riscritto ed interpretato da Malosti si carica di nuova contemporaneità e, accostandosi alla tradizione teatrale napoletana di Ruccello o Moscato, echeggiando mondi pasoliniani, fa vibrare lievi tra dramma e ironia tutte le corde della passione amorosa. «Al di là del gioco degli specchi, del travestimento, dell’amaro umorismo, il poemetto è un vertiginoso punto di partenza per una ricerca sulle variazioni, le declinazioni e le contraddizioni del tema “amore”». Ma Venere e Adone è anche una sorta di operina musicale: «il montaggio fonico attinge alle fonti acustiche più disparate, ai suoni della quotidianità sovrapposti a frequenze elettroniche e distorsioni, filtrando il tutto con musica elisabettiana e contemporanea. Musica come camera d’eco dei personaggi, come cartina di tornasole del loro spirito, musica che penetra dentro il testo, talvolta lo accarezza, più spesso entra in conflitto con esso per far schizzare scintille che ustionano ma anche illuminano».
PREMIO SIAE-ETI-AGIS 2009
VITTORIO MORONI
dall’11 al 13 marzo 2011
50N srl

LA TERZA VITA

di Vittorio Moroni
con Laura Nardi, Elena Veggetti     

disegni dal vivo e proiezioni Elena Veggetti

regia Amandio Pinheiro 

Dopo la messinscena dell’Ebreo di Gianni Clementi, l’Ente Teatrale Italiano conferma la sua attenzione alla nostra drammaturgia contemporanea dando spazio, anche in questa nuova stagione monografica del Valle, al testo vincitore della seconda edizione del Premio Siae-Agis-Eti – nato con l’obiettivo di offrire una concreta opportunità agli autori teatrali, dalla scrittura di un’opera fino alla sua realizzazione e diffusione –, che scopre quest’anno la scrittura per la scena del regista cinematografico Vittorio Moroni con il monologo LA TERZA VITA, premiato in qualità di “opera che affronta con sensibilità le tematiche sociali che percorrono l’anima del nostro Paese”. 

Già autore delle fortunate docufiction Tu devi essere il lupo (2003), Le ferie di Licu (2006) e del recente Eva e Adamo (2009), Vittorio Moroni con La terza vita si cimenta per la prima volta con un testo teatrale, ponendo al centro di una scenografia spoglia ed essenziale – un grande telo su cui appariranno e scompariranno immagini disegnate dal vivo, come richiamate da una memoria incerta e lontana – la toccante voce di Aisha, interpretata da Laura Nardi, tenace figura di donna nata in un piccolo villaggio del Marocco, che prima eredita dal fratello, scomparso precocemente, il privilegio di poter frequentare l'università, quindi sposa Ahmed, che raggiunge in Europa per cominciare con lui una nuova vita nel nostro paese. Da questa esperienza traumatica prima di donna, poi di madre e infine di vedova, si avvierà per lei un grande processo di trasformazione, un confronto inevitabile e profondo tra la propria identità culturale e la nostra società, tra l’antica condizione femminile di assoggettamento al potere maschile e la conquista del diritto ad autodeterminare il corso della propria vita.

DIABLOGUES
ENZO VETRANO – STEFANO RANDISI

Una ricerca originale e penetrante sull’universo della drammaturgia pirandelliana, di cui negli anni sono stati assidui indagatori, la offrono i siciliani ENZO VETRANO e STEFANO RANDISI, fondatori nel 1995 della compagnia Diablogues, e protagonisti al Valle di una personale che si compone della messinscena de I GIGANTI DELLA MONTAGNA, attesa rilettura di uno dei testi simbolo della drammaturgia del nostro Novecento, magmatica e visionaria, di uno zibaldone tra vita e opera del drammaturgo, PER MOSSE D’ANIMA, e di uno squarcio sul versante più letterario e borghese del teatro del grande agrigentino con FANTASMI IN NERO, dittico formato dai due atti unici L’uomo dal fiore in bocca e Sgombero, in una reinvenzione dei classici che attinge pienamente alle risorse della lingua teatrale siciliana.

Vetrano e Randisi incrociano i loro percorsi teatrali a Palermo, loro città natale, e dal 1976 avviano un’esperienza di teatro di gruppo, svolgendo un intenso e fondamentale apprendistato sotto l’egida registica di Leo De Berardinis e intrecciando le loro storie di scena con quelle di Elena Bucci e Marco Sgrosso, in una ricerca che si orienta verso il teatro d'attore, in un confronto creativo tra interprete e testo, per una drammaturgia collettiva che privilegia la scrittura scenica. 
dal 15 al 27 marzo 2011

Diablogues / Teatro Stabile di Sardegna / Teatro de Gl'Incamminati / Teatro Carcano 
in collaborazione con Teatro Comunale di Imola

I GIGANTI DELLA MONTAGNA

di Luigi Pirandello

con Ester Cucinotti, Maria Cucinotti, Stefano Randisi, 

Marika Pugliatti, Giovanni Moschella, Giuliano Brunazzi, 

Luigi Tabita, Enzo Vetrano, Antonio Lo Presti, 

Margherita Smedile, Eleonora Giua, Paolo Baietta
luci Maurizio Viani
scene Marc’Antonio Brandolini
costumi Mela Dell'Erba
suono Alessandro Saviozzi

regia Enzo Vetrano e Stefano Randisi
Per Vetrano e Randisi I GIGANTI DELLA MONTAGNA rappresentano l’approdo di un lungo viaggio nel mondo pirandelliano, cominciato nel ‘99 con la messinscena de Il berretto a sonagli e proseguito con la formazione di una compagnia dedita negli ultimi anni a uno specifico lavoro di riscrittura drammaturgica con L’uomo, la bestia e la virtù e il più recente Pensaci, Giacomino!. Ultimo testo incompiuto di Pirandello, vero e proprio testamento artistico ed impervia sfida registica da Strehler a Leo De Berardinis, I Giganti attendeva da anni nella mente dei due attori-registi siciliani un incontro con il palcoscenico, che nella loro interpretazione conserva la dimensione surreale e misteriosa, ma non rinuncia ad ironia e senso del grottesco e si arricchisce di un’inedita chiarezza formale. «Vogliamo che la nostra Ilse ci lasci in dono il Teatro che non muore, come l’olivo saraceno che Pirandello sognò e descrisse al figlio prima di morire, quell’olivo che alla fine del terzo atto doveva rimanere al centro della scena, a rappresentare e contenere il passato, il presente, il futuro…».
28 marzo 2011

Diablogues

PER MOSSE D’ANIMA

serata pirandelliana con Enzo Vetrano e Stefano Randisi
Gli scritti di Pirandello - dalle novelle ai romanzi ai testi teatrali - sono stati alla base di molti laboratori tenuti da Vetrano e Randisi e hanno dato loro l’opportunità di scandagliarne il pensiero trovando analogie, assonanze e a volte sovrapposizioni sorprendenti fra la vita privata - pensieri, lettere, appunti legati alla quotidianità dell’uomo – e le parole che Pirandello mette in bocca ai personaggi dei suoi drammi. Ne è nato un doppio percorso nel mondo pirandelliano, che procede parallelamente attraverso le vicende personali e frammenti di testi letterari e teatrali. 

In questa serata monologhi, dialoghi e racconti venati del tipico umorismo pirandelliano o esplosivi nella loro forza drammatica vengono riproposti dai due attori siciliani come in un viaggio che li riporta alle nobili origini della loro terra, riascoltando le parole del grande Maestro che chiedeva ai suoi attori di agire sempre per mosse d’anima, per innescare una perfetta circolarità tra personaggio e interprete.
dal 29 marzo al 3 aprile 2011

Diablogues / Teatro de Gli Incamminati

FANTASMI IN NERO

L’uomo dal fiore in bocca – Sgombero

drammaturgia originale ispirata a due atti unici di Luigi Pirandello 

testo e regia Enzo Vetrano e Stefano Randisi

con Enzo Vetrano, Stefano Randisi, Margherita Smedile

luci Maurizio Viani 

scene Marc’Antonio Brandolini

Il dittico di FANTASMI IN NERO, composto dai due atti unici L’uomo dal fiore in bocca e Sgombero, rappresenta il versante più letterario e borghese del lavoro drammaturgico che Vetrano e Randisi elaborano su Pirandello a partire dalla messinscena di Un mondo di carta e fino a Per mosse d’anima. Un uomo al limite estremo della sua vita racconta le sue riflessioni a uno sconosciuto mentre viene spiato dalla moglie che non accetta la sua malattia. Una donna al cospetto del padre morto lo accudisce e si prepara ad accompagnarlo al camposanto mentre è spiata dall’uomo che le ha tolto l’innocenza e l’ha fatta cacciare di casa. Mettendo insieme questi due atti unici si ha la percezione del senso di grande vitalità e disprezzo del comune pensare che si respira in tutta la drammaturgia di Pirandello. Con questa nuova messinscena i due attori-registi tessono i fili di una lunga ricerca nell’universo pirandelliano: in un gioco di contaminazioni e di sovrapposizioni intrecciano alle vicende narrate spunti paradossali, citazioni fulminee, passaggi surreali, per comporre una riflessione umoristica e struggente sull’attesa, il rifiuto e l’accettazione della fine, in cui il fiore in bocca diventa metafora della malattia di una intera società.

DIEGO FABBRI

A cento anni dalla nascita, torna alla sua centralità la figura di DIEGO FABBRI, drammaturgo, sceneggiatore, animatore culturale, che ha segnato la scena italiana del dopoguerra. Nell’ambito delle celebrazioni nazionali, promosse dal Centro Diego Fabbri e dall’Istituto del Dramma Popolare di San Miniato, anche l’Ente Teatrale dedica un percorso monografico a quello che è stato uno dei suoi storici presidenti. 

Fabbri, a capo dell’Eti dall’ottobre 1968 al giugno 1980, autore ed intellettuale tra i più prolifici e carismatici del nostro Novecento, viene ricordato al Valle a partire dalla messinscena di uno dei suoi capolavori più discussi, PROCESSO A GESÙ, firmata da Maurizio Panici. La febbrile scrittura di Fabbri, drammaturgo e sceneggiatore per cinema, radio e televisione - nel corso della sua carriera scrisse circa cinquanta drammi – è invece esplorata da una rassegna di proiezioni video di alcune dei numerosi film e sceneggiati televisivi da lui firmati. Una giornata di studio (l’11 aprile) – completata dalla mise en espace di AVVENIMENTO – viene poi dedicata all’intenso ruolo che Diego Fabbri svolse come operatore culturale e giornalista, cofondatore  insieme a Ugo Betti, Sem Benelli e Massimo Bontempelli del Sindacato Nazionale Autori Drammatici (SNAD), dal 1948 direttore della Fiera letteraria e de Il dramma dal 1977. Mentre a chiudere la retrospettiva è la singolare riscrittura per immagini del radiodramma I TESTIMONI, ideata e diretta da Claudio Cinelli.
dal 5 al 20 aprile 2011
Argot Produzioni

Fondazione Istituto Dramma Popolare di S. Miniato

in collaborazione con il Comune di Forlì ed il Centro Diego Fabbri

MASSIMO FOSCHI

con la  partecipazione di ANGIOLA BAGGI
PROCESSO A GESÙ

con Marco Balbi,  Renato Campese, Dely De Maio, Crescenza Guarnieri, 

Massimiliano Franciosa, Massimo Reale

e con Elisa Di Eusanio, Domenico Diele, Fabio Mascagni, Daniele Orlando, 

Rocco Piciulo, Alice Spisa

di Diego Fabbri
scene Daniele Spisa
costumi Lucia Mariani

regia Maurizio Panici

«Questo è un testo che ha bisogno di attori che sconfinino con naturalezza dalla condizione di testimoni/personaggi a quella di una “umanità assente”, attori che abbiano la capacità di farci sentire tutti dentro questa “immensa piazza” che è il mondo », dichiara  il regista Maurizio Panici, nell’affrontare il testo più importante e travagliato del drammaturgo.

Diego Fabbri espresse grande rammarico quando PROCESSO A GESÙ, considerato il suo capolavoro, venne denunciato al Sant'Uffizio per “offesa alla religione e istigazione all'odio sociale”. Non era la prima volta che una sua opera era additata come "antisociale": già nel 1940 il Ministero della Cultura popolare fascista aveva vietato il suo dramma Paludi, definito “precoce pessimismo”. Rappresentato per la prima volta al Piccolo di Milano nel 1955 con la regia di Orazio Costa, fu poi esportato con successo in tutti i principali teatri mondiali, divenendo il testo-simbolo del teatro di Diego Fabbri, ispirato da un cattolicesimo inquieto e conflittuale, ma anche saldamente ancorato alla `lezione' dei padri della drammaturgia novecentesca, Pirandello su tutti. 

Processo a Gesù si rivela ancora oggi come uno dei pochi classici della drammaturgia a sfondo storico-religioso, uno spettacolo che vuole essere il documento di un’epoca confusa ed inquieta, in cui l’allontanamento da Dio ne acuisce il disperato bisogno, e l’evento storico del processo inscenato da tre fratelli ebrei si trasforma in una ricerca di verità che condanna impietosamente la storia contemporanea.

21 aprile 2011

Claudio Cinelli - Porte Girevoli

I TESTIMONI

di Diego Fabbri

con Valentina Grigò, Leonardo Diana

voce recitante Francesco Visconti

musiche originali Luca e Andrea Serrapiglio  -  Tongs

concept video, elaborazioni grafiche, voci Valentina Grigò

elaborazioni sonore, grafiche, laboratorio scene, oggetti, voci Leonardo Diana

oggetti di scena German Abad
adattamento testo, scene, disegno luci, oggetti di scena e regia Claudio Cinelli

Tra le figure più eclettiche del panorama teatrale italiano, Claudio Cinelli ha spaziato in più di 35 anni di attività dalla scena, all'opera lirica, al teatro di figura, di cui è oggi una riconosciuta autorità a livello internazionale. Il lavoro proposto in I TESTIMONI si configura come una singolare riscrittura per immagini dell’omonimo radiodramma di Diego Fabbri, che si distanzia dalla messinscena più naturalista e borghese del drammaturgo e ne scandisce le tappe narrative – la ricerca di un colpevole, l'appello radiofonico, la ricerca di testimoni – con l’ausilio di tecniche teatrali differenti – attori, marionette, ombre, mimo – e di altri linguaggi artistici come il video, la grafica e la pittura. Si snoda così un immaginifico percorso introspettivo, religioso ed esistenziale, per riflettere sul senso della limitatezza umana con una grande pulizia di fondo, in grado di riportare il teatro alla sua essenza evocativa primaria: da qui il parallelismo essenziale con il radiodramma, tecnica drammaturgica che per costituzione sollecita la fantasia, fa immaginare personaggi, luoghi, eventi, situazioni, consentendo allo spettatore di costruire il proprio universo ed il proprio racconto, in una posizione immaginativa speculare che lo rende a tutti gli effetti co-creatore dello spettacolo.

A.T.I.R.

SERENA SINIGAGLIA

Diplomatasi alla Civica Paolo Grassi di Milano nel 1996 e divenuta in breve una delle poche pionieristiche registe donna della nostra scena, SERENA SINIGAGLIA, formatasi con Gabriele Vacis e Gigi dall’Aglio, fonda nel ’97 l’A.T.I.R., Associazione Indipendente per il Teatro di Ricerca, nel frattempo cresciuta consolidandosi in un rapporto vitale con il pubblico, ed avvia fin da giovanissima un attento percorso alla ricerca di un “teatro popolare di qualità”, in una sperimentazione che si snoda tra la riscrittura dei classici e la scoperta di nuove drammaturgie. Questo approfondimento che il Valle dedica al lavoro registico della Sinigaglia, accoglie a dieci anni di distanza il riallestimento del suo primo lavoro, ROMEO E GIULIETTA, spettacolo di rara freschezza e potenza grazie anche a un cast di attori giovanissimi, a partire dalla stessa regista, appena diplomata. La conferenza-spettacolo DI A DA IN CON SU PER TRA FRA: SHAKESPEARE, testimonia poi il suo studio appassionato e conflittuale dei classici shakespeariani, con la partecipazione straordinaria di due attori simbolo del primo Romeo e Giulietta, Arianna Scommegna e Mattia Fabris. Questo viaggio teatrale prosegue quindi con una maratona dei testi politici della regista milanese, la trilogia INCONTRI CON EPOCHE STRAORDINARIE su cui la Sinigaglia ha lavorato per dieci anni, inaugurata dalla messinscena di 1943 Come un cammello in una grondaia, libero montaggio di testi tratti ed ispirati dalle Lettere dei condannati a morte della resistenza europea, per proseguire con 1968, racconto per frammenti  di un anno cruciale e della sua utopia smarrita, e concludersi con 1989 Crolli, viaggio dissacrante e tragicomico dentro la fine di un’epoca. 

dal 6 al 19 maggio 2011

Compagnia ATIR 

ROMEO E GIULIETTA

di William Shakespeare

su traduzione di Salvatore Quasimodo
scene Maria Spazzi
costumi Maria Spazzi, Luisa Raimondi
regia Serena Sinigaglia

«Per me una prima volta sotto tanti aspetti: il primo Shakespeare, la prima storia d’amore, la prima regia in un teatro vero». Torna dunque a riempire di energia il Valle, in occasione del focus dedicato al lavoro di Serena Sinigaglia, un nuovo allestimento di ROMEO E GIULIETTA, una ripresa dello spettacolo storico creato dell’ATIR nella stagione 2000/2001, quando la giovanissima regista guidò con una forza stupefacente una compagine di attori altrettanto giovani e di talento, in primis Mattia Fabris, Arianna Scommegna e Fausto Russo Alesi: lo spettacolo ritorna quindi al Teatro Valle, che lo tenne a battesimo fin dall’edizione ’98 di Maggio cercando i teatri, conservando lo spirito di allora con un cast completamente rinnovato, riproponendo così la sua carica vitale dionisiaca ed il suo ritmo contagioso, sullo sfondo dei tamburi Kodò e dalle sonorità dei Deep Forest.

8 e 11 maggio 2011

Compagnia ATIR 

DI A DA IN CON SU PER TRA FRA SHAKESPEARE

conferenza-spettacolo di e con Serena Sinigaglia 
e la partecipazione straordinaria di Arianna Scommegna e Mattia Fabris 

«È la storia di come io e Shakespeare ci siamo prima odiati e poi amati pazzamente. È la storia di come sono arrivata a mettere in scena, appena ventenne, Romeo e Giulietta e Re Lear. È la storia di una prima volta, la prima volta che scoprivo quanto vicina e toccante può essere la parola di un poeta, quanta concreta semplicità, quanta vita dentro le sue storie, quanta parte di me dentro i suoi versi». Una storia talmente personale, quella della conferenza-spettacolo di Serena Sinigaglia DI A DA IN CON SU PER TRA FRA SHAKESPEARE, da essere raccontata in prima persona dalla stessa regista, in scena accanto ai suoi fedeli compagni di viaggio Arianna Scommegna e Mattia Fabris, in un viaggio-scontro che attraversa il senso stesso del confronto con l’immortale classico, scortati dalla suggestione delle parole di Calvino, Rilke, Brook, Pasolini e, naturalmente, dello stesso Shakespeare. 

16 maggio 2011
Compagna ATIR

trilogia INCONTRI CON EPOCHE STRAORDINARIE
1943 Come un cammello in una grondaia
dalle Lettere dei Condannati a Morte della Resistenza Europea

a cura di P. Malvezzi e G. Pirelli

progetto e regia Serena Sinigaglia

drammaturgia Serena Sinigaglia e ATIR

con Arianna Scommegna, Stefano Orlandi, Mattia Fabris, 

Sandra Zoccolan, Maria Pilar Perez Aspa, Serena Sinigaglia

scenografia Maria Spazzi

musiche Sandra Zoccolan

organizzazione Michela Cavaterra

1968

progetto e regia Serena Sinigaglia

drammaturgia Paola Ponti e Serena Sinigaglia
con Beatrice Schiros, Irene Serini, Marcela Serli, Sandra Zoccolan 

musicisti Massimo Betti, Elvio Longato, Mara de Pinto

scenografia Maria Spazzi

costumi Federica Ponissi

luci Alessandro Verazzi

attrezzeria Fabio Chiesa

assistente alla regia Mara Affinito

assistente alla scenografia Cristina Castigliola

organizzazione Michela Cavaterra

1989 Crolli
regia Serena Sinigaglia
con Fabio Chiesa, Mattia Fabris, Matilde Facheris, Stefano Orlandi, Marcela Serli

assistenti alla drammaturgia Enrico Ernst, Marta Marangoni, Silvia Mazzini, Fabio Musati

scene Maria Spazzi

costumi Federica Ponissi

attrezzeria Fabio Chiesa, Serena Zen

progetto luci Alessandro Verazzi

suoni Francesca Mizzoni

assistente alla regia Marta Arosio

organizzazione Michela Cavaterra, Laura Scarani

amministrazione Francesca Di Girolamo

in collaborazione con il Centro Servizi Culturali Santa Chiara di Trento

si ringraziano Carlo Boccadoro per la canzone, Patrizio Dall’Argine per i burattini, Mittelfest, Bassano Opera Festival, Teatro Sociale di Como

Prima tessera di un affresco politico su cui Serena Sinigaglia lavora da dieci anni e che, prendendo spunto da un noto volume del filosofo Gurdjieff, ha ribattezzato INCONTRI CON EPOCHE STRAORDINARIE, Come un cammello in una grondaia, deve il titolo al verso di una nota canzone di Franco Battiato: il nucleo centrale dello spettacolo è una densa riscrittura drammaturgica, tra momenti corali e racconti in prima persona, ispirata alle Lettere dei condannati a morte della resistenza europea, pietra miliare dell’identità culturale del nostro continente, in un libero montaggio che fa rivivere con sensibilità le parole di addio a madri, amici, mogli, mariti, sorelle di quei giovani di tutta Europa che lasciarono la vita per dire no alla dittatura nazifascista. 

«A quelli della mia generazione del ’68 è rimasto ben poco. Anche se ne siamo “figli”, non ne sappiamo nulla e chi avrebbe potuto passarci qualcosa non lo ha fatto o, cosa assai frequente, lo ha fatto denigrandolo e rinnegandolo»: secondo capitolo di questo viaggio teatrale nel corpo martoriato del ’900, 1968 nasce dall’urgenza della regista milanese di ricomporre e ridare senso per le giovani generazioni ad un anno cruciale, sospeso tra utopia e disincanto, con uno spettacolo che si va costruendo sull’assemblaggio di documenti eterogenei dell’epoca: discorsi politici, volantini della lotta operaia, documenti degli studenti riuniti a Nanterre, brani saggistici di Magris, Capanna ed altri, musiche e canzoni. 

Con 1989 Crolli Serena Sinigaglia annoda con una personalissima visione una teoria di frammenti onirica e disarmante, tragicomica e commossa di un anno che, a partire dalla caduta del Muro di Berlino, ha segnato uno spartiacque nel corso della Storia, la fine di un’epoca e di un periodo che rischia di ricadere nell’oblio, ma che dalla realtà consumistica degli anni ’80 si riverbera sul nostro oggi. Si susseguono così in scena crolli umani, esistenziali, politici: dalla prostituta rumena delle nostre strade che canta una canzone sul bene e sul male al ragazzo colpito da una crisi di panico nell’incapacità di scegliere tra 89 tipi di biscotti, fino a ripercorrere con ironia i fasti e la tragedia dei coniugi Ceauçescu o il drammatico omicidio di Anna Politkovskaja.
