31 ottobre e 1 novembre 2008

Teatro Stabile delle Marche

CARLO CECCHI in

SIK- SIK, L’ARTEFICE MAGICO 

di Eduardo De Filippo 

CLAUS PEYMANN COMPRA UN PAIO DI PANTALONI E VIENE A MANGIARE CON ME
di Thomas Bernhard 

e con Elia Schilton, Angelica Ippolito, Roberto De Francesco, Diego Sepe 
regia di Carlo Cecchi

Sik-Sik (in napoletano, “sicco” significa secco, magro e, come racconta lo stesso Eduardo, si riferisce al suo fisico) è un illusionista maldestro e squattrinato che si esibisce in teatri di infimo ordine insieme con la moglie Giorgetta e con Nicola, che gli fa da spalla. Una sera il compare non si presenta per tempo e Sik-Sik decide di sostituirlo con Rafele, uno sprovveduto capitato per caso a teatro. Con il ripresentarsi di Nicola poco prima dello spettacolo e con il litigio delle due “spalle” del mago, i numeri di prestigio finiranno in un disastro e l’esibizione si rivelerà tragica ma di esilarante comicità per il pubblico.  

Con più di 450 repliche solo a Napoli, lo spettacolo ebbe un enorme successo.  Eduardo reinterpretò Sik-Sik alla fine della sua carriera, al Teatro San Ferdinando di Napoli nell’aprile del 1979 e nel 1980 al Manzoni di Milano, con il figlio Luca e da Angelica Ippolito.
In Claus Peymann compra un paio di pantaloni e viene a mangiare con me – e altri dramoletti, titolo con cui in Italia sono pubblicati i  Dramoletti di Thomas Bernhard, Cecchi mette in scena tre atti unici (brevi farse, piccoli sketch) in cui il Burgtheater di Vienna, il suo direttore Claus Peymann, il co-direttore Hermann Beil, ma anche gli attori, tutti, e in generale il teatro, diventano oggetto di analisi e ossessivo sminuzzamento. «Mi sembra che la teatralità di Bernhard – ha dichiarato Cecchi in un’intervista a Repubblica - sia immediata, una sorta di canovaccio da commedia dell’arte dove non esiste nessuna peripezia, ma solo il repertorio di battute dell’autore. Non c’è nessuna pretesa di restituire chissà quale verità. C’è invece una radice molto teatrale e di un teatro comico»
19 e 20 novembre 2008

Diana Oris

CARLO GIUFFRÈ in

IL SINDACO DEL RIONE SANITÀ

di Eduardo De Filippo 

con PIERO PEPE, ALDO DE MARTINO, ANTONELLA LORI, MASSIMO MASIELLO, GENNARO DI BIASE, VINCENZO BORRINO, ROBERTA MISTICONE, ENZO ROMANO e ALFONSO LIGUORI 
musiche originali di Francesco Giuffrè
regia di Carlo Giuffrè
I più poveri di un quartiere popolare di Napoli vedono in Antonio Barracano, protagonista della commedia, il loro sindaco perché li protegge e mette pace e giustizia fra loro senza ricorrere a quei tribunali dove, anche per la loro povertà, forse, non la otterrebbero. Barracano è una specie di Robin Hood. Che però, per il dottor Fabio della Ragione, sempre in polemica col protagonista, sbaglia: «Mentre vi adoperate a mettere pace con giustizia, gli ignoranti continuano ad ammazzarsi come conigli: come potete pretendere di portare a termine un'impresa così sproporzionata e assurda?». 

“La commedia fu scritta nel 1960. La camorra c'era anche allora, ma aveva dei dogmi, delle regole, dei principi. Non si toccavano donne e bambini, c'erano i capi-quartiere, come Campoluongo, il sindaco del Rione Sanità che ha ispirato Eduardo. Io stesso l'ho conosciuto, sembrava un aristocratico, gentile ed educato. Eduardo lo conosceva, lo riceveva in camerino. Eduardo costruisce un eroe, forse il primo dei suoi ossimori viventi: propone un personaggio che in buona fede fa del male, un giusto che perpetua l'ingiustizia. Quello del Sindaco è uno dei personaggi più complessi del suo teatro. Di lui Eduardo dice: «È uno dei personaggi più interessanti che un attore possa desiderare». 
Oggi metto in scena questa commedia mentre Napoli vive la tragedia della criminalità, come Eduardo aveva previsto. Ma Eduardo apre uno spiraglio alla speranza e fa dire al dottore: «Le cose peggioreranno, usciranno i figli di don Antonio, i parenti di don Arturo, i compari, i comparielli, gli amici, i protettori e sarà una carneficina, una guerra, fino alla distruzione, però può darsi che da questa distruzione viene fuori un mondo migliore come lo sognava don Antonio, meno rotondo, magari un poco più quadrato». Questo speriamo tutti noi oggi e chissà che non si avveri, visto che Eduardo intuiva così bene gli avvenimenti futuri!" Carlo Giuffrè
2 e 3 dicembre 2008

Teatro Stabile dell’Umbria

GIORGIO ALBERTAZZI 
MOBY DICK

da Herman Melville

elaborazione drammaturgica Federico Bellini

e con EMILIANO BRIOSCHI, MARCO CACCIOLA, MARCO FOSCHI, TIMOTHY MARTIN, GIUSEPPE PAPA, FABIO PASQUINI, ANNIBALE PAVONE, ENRICO ROCCAFORTE, ROSARIO TEDESCO
costumi di Gianluca Falaschi

disegno luci di Giorgio Cervesi Ripa

suono di Franco Visioli

regia ed ideazione scenografica di Antonio Latella

Un canto, una danza con la morte, un vertiginoso giro di valzer, tra la vita e la morte…

Non si possono affrontare le filosofiche parole di Melville senza la partecipazione al viaggio di un grande attore che da tempo naviga nei porti del mondo, sui palchi di tutti i teatri, un uomo che non ha più bisogno di recitare le parole, poiché è nel suo essere che c'è la parola, nel biancore dei suoi capelli c'è il bianco accecante di qualcosa che forse non è mai esistito, come la Balena Bianca.

“Era la bianchezza della balena che sopra ogni cosa mi attirava. Ma come posso sperare di spiegarmi qui? Eppure in qualche modo oscuro e approssimativo devo spiegarmi altrimenti tutti questi capitoli potrebbe riuscire in nulla.” dice Ismaele. “Perché quel viaggio era qualcosa di più”.

Quel viaggio, quel qualcosa di più lo si può forse percepire nella voce di un capitano come Giorgio Albertazzi, più che in una vana concettualizzazione di una idea registica: è tempo, per i miei marinai e per me, di avere una nuova voce da ascoltare, per poter proseguire il viaggio che da tempo abbiamo cominciato alla ricerca di una via da seguire, o di una risposta al perchè tutte le sere continuare ad issare l'ancora del teatro. Antonio Latella
29 e 30 gennaio 2009

Nuovo Teatro e Palermo Teatro Festival  in collaborazione con Fondazione Leonardo Sciascia 
e Teatro Stabile di Catania 
MARCO BALIANI 
LA NOTTE DELLE LUCCIOLE 

da Leonardo Sciascia e Pier Paolo Pasolini

e con COCO LEONARDI
scene di Gianni Carluccio

musiche di Marco Betta

assistente alla regia Chiara Agnello

regia e drammaturgia di Roberto Andò

Ho conosciuto Leonardo Sciascia in un’età nella quale certi incontri si rivelano decisivi e possono celare, nascosto come un tesoro, il messaggio di cui eravamo senza saperlo in attesa. Per me, Leonardo è stato messaggero del senso più alto del vivere e del creare, latore di una missiva essenziale, del piacere della libertà. Ho pensato che riportare in teatro le sue parole, oggi, avesse una ragione. Poetica e politica. Bisognerà infatti, io credo, ripartire dalla coscienza e da chi in nome della coscienza ha speso la propria vita per la libertà perché l’Italia ritrovi i propri dei perduti. In questa veglia le parole di Sciascia e quelle di Pasolini trovano un loro congiungimento. Un congiungimento in cui entrambi adempiono al destino di rappresentare, nell’essere testimoni del proprio tempo, “una razza che fa della propria mitezza un’arma che non perdona”. Ripercorrendo le loro esistenze, esemplarmente donate a quel mandato che li ha resi profeti di quella dimensione civile che raramente ha trovato in Italia estimatori, ho immaginato, in una notte di veglia, Sciascia dialogare a distanza con Pasolini. Fraternamente, disperatamente. Sulla morte, contro la morte. La sua (di Pasolini), quella di Moro. Quella delle lucciole. Spesso si dice di Sciascia come di un illuminista. Io credo che sia sempre stato, e ancor più avvicinandosi alla morte attratto dai misteri insondabili dell’esistenza e per questo non concedesse alibi alla ragione. Ho immaginato e composto questo testo per un grande attore, Marco Baliani. La sua voce, la sua  intelligenza, la sua complicità hanno aggiunto qualcosa di essenziale al progetto, lasciando risuonare in modo speciale la “pietà” come scandaglio di una possibile redenzione civile. [dalle note di regia di Roberto Andò]
18 e 19 febbraio 2009

Teatridithalia, in collaborazione con Estate Teatrale Veronese e AMAT
NICOLA RUSSO, FEDERICA CASTELLINI, IDA MARINELLI, LUCA TORACCA, EDOARDO RIBATTO, GIANCARLO PREVIATI, ALESSANDRA ANTINORI FABIANO FANTINI, ALESSANDRO RUGNONE, ANDREA FUGARO, NICOLA STRAVALACI, SILVIO LAVIANO, JACOPO FRACASSO

ROMEO E GIULIETTA

di William Shakespeare

regia e traduzione di Ferdinando Bruni 
scene di Andrea Taddei 
costumi di Ferdinando Bruni 

luci di Nando Frigerio 
suono di Giuseppe Marzoli 
musiche originali di Fabio Barovero 
duelli e risse a cura di Beniamino Caldiero 
maschere di Giovanni De Francesco 

“Brucia fino in fondo la tua vita e muori giovane”. Questo motto che ha avuto tanta influenza sulla cultura giovanile, alimentato da miti come quello di James Dean o di Jim Morrison, racchiude in sé due opposti significati: da una parte la fiducia nell’eroismo di una fine nel pieno del vigore e della bellezza che allontani per sempre lo spettro noioso e orrido della vecchiaia; dall’altro un avvertimento catastrofico che mette in guardia contro i pericoli di una vita senza compromessi.
Una lunga scia di sangue, frutto di faide e di scontri politici o religiosi perseguiti con ottusa bestialità da tifoserie, collega la storia tragica dei due amanti con le vicende sanguinose della nostra epoca. La scena è una Verona cupa, stremata, percorsa dal bagliore delle fiaccole delle ronde, risuonante del clangore delle armi, ma anche capace di feste, di balli, di scherzi. Una Verona sanguigna, che sa ancora ridere dell’amore e dei suoi tormenti attraverso l’umorismo della Balia e i lazzi osceni e poetici di Mercuzio, “l’esibizionista più famigerato”, la cui morte assurda e futile segna il punto di passaggio fra l’andamento quasi da commedia della vicenda e il suo precipitare verso la tragedia. Nel cuore della battaglia, in un luogo di silenzio, di allodole, di usignoli, di raggi di luna, dimentichi di tutto se non di loro stessi, Romeo e Giulietta vivono “la passione più cristallina, più sana e più positiva regalataci dalla letteratura occidentale” perché tutta costruita sull’attesa del piacere. 
Mi accorgo che questa opera riesce a parlarci, ogni volta come fosse la prima, per una sua quasi magica capacità di muoversi insieme a noi attraverso le epoche della nostra vita. Mi accorgo di provare pena e tenerezza per Giulietta, per Romeo, per Paride, per Tebaldo, per Mercuzio, come se in qualche modo la loro vicenda ci raccontasse la vicenda di tutte le giovani vittime innocenti e inconsapevoli di un potere adulto e cinico, stolido e crudele. E penso che forse davvero “Non ci fu mai storia più triste di quella di Giulietta e del suo Romeo”. [dalle note di regia di Ferdinando Bruni] 

10 e 11 marzo 2009

Hurlyburly e Alien Produzioni

STEFANO ACCORSI e LUCILLA MORLACCHI 

IL DUBBIO 

di John Patrick Shanley

regia Sergio Castellitto

L’assassinio di Kennedy ha minato la sicurezza della nazione e il Concilio Vaticano II ha ridefinito i rapporti tra clero e fedeli. In una scuola parrocchiale padre Flynn, prete carismatico e dai modi seducenti, è portatore di una nuova e più umana condotta ma le sue qualità positive si scontrano con i modi austeri di Suor Aloysius, la vecchia direttrice. Nasce un conflitto: la gentilezza di Padre Flynn viene gettata in una luce sinistra dal sospetto di un abuso sessuale nei confronti di un allievo afroamericano. Lo spettacolo si chiude quindi, con una nota di dubbio più che con una certezza: il sospetto sembra fondato ma la prova rimane elusiva. Il Dubbio prende il suo soggetto non dall’effetto di un abuso sessuale operato da parte di un prete, ma piuttosto dalla zona grigia che divide il fatto dall’accusa e questa azione drammatica in qualche modo, sorprendentemente, porta il pubblico a farsi delle domande, più che a darsi delle risposte. 
Il Dubbio ha vinto nel 2005 il Premio Pulitzer per la drammaturgia, il Drama Desk Award e il Tony Award come miglior testo teatrale dell’anno.
24 e 25 marzo 2009
Agr Associati – Fascino PGT

COMPAGNIA DANIEL EZRALOW 

WHY… BE EXTRAORDINARY WHEN YOU CAN BE YOURSELF 

diretto e coreografato da Daniel Ezralow

scritto da Daniel Ezralow e Arabella Holzbog

light designer Marco D’Andrea

video artist Noise_Video/Michele Fuccio

Spark Digital Entertainment/Francesco Paglia

costumiste Elena Mazzoli, Alessandra Robbiati

consulente musicale Marco Iannelli

musiche The Beatles, Big Bad Voodoo Daddy, Cherry Poppin’ Daddies, Ludovico Einaudi, Lesley Gore, Gorillaz, Buddy Guy & Junior Wells, David Lang, Alanis Morissette, Le Mystère des Voix Bulgares, Sigur Rós, U2, Vangelis, Thom Willems

danzatori: Erin Elliot, Marcus Bellamy, Djassi Da Costa Johnson, Santo Giuliano, Tyler Gilstrap, Anthony Heinl, Jeremy Hudson, Roberta Miolla, Ryan Novak, Jessica Vilotta

La vita è un meraviglioso caleidoscopio di mille azioni semplici ma uniche, come è unico ciascuno di noi. Solo che a volte lo dimentichiamo. Ogni espressione della vita ha in sé una danza: anche il più impercettibile dei sussulti può diventare “bello”. Voglio svelare la meraviglia rimasta nascosta sotto l’abitudine. Daniel Ezralow
Why è uno spettacolo dal grande impatto visivo che si avvale delle più moderne tecnologie scenografiche, della ricerca e dell’inedita sperimentazione tra tecniche diverse e stili contrapposti, da sempre tratto distintivo dell’opera di Ezralow. Virtuosismo, energia, sensualità, freschezza: la danza torna ad essere espressione di gioia, per lasciare nello spettatore il segno indelebile dell’esperienza unica e irripetibile.

Non serve cercare di essere eccezionali, i migliori, gli insuperabili, quelli che sono “arrivati”: lo siamo già, solo che troppo spesso ce ne siamo dimenticati.

Daniel Ezralow ha creato così il suo show dove i ballerini sono i primi a rappresentare se stessi: real people dance, persone “normali” che sono riuscite a realizzare le loro aspirazioni, artisti in cui ogni spettatore può riconoscersi, incarnando l’oggetto stesso dello spettacolo. La scelta del coreografo di creare e produrre questo suo nuovo spettacolo è nata lavorando in un ambiente eterogeneo e stimolante qual è l’officina formativa della trasmissione televisiva Amici. L’incontro con i ragazzi, con il loro entusiasmo e la loro sincera emozione di poter condividere per un giorno lo studio televisivo con una delle menti più geniali della danza contemporanea, lo ha convinto a scegliere di inserire stabilmente nella sua compagnia di professionisti internazionali giovani allievi di talento. In una società dove lo straordinario diventa regola di vita e imperativo da perseguire ovunque e sempre forse è proprio la normalità a diventare oggi straordinaria, insolita, unica, meravigliosa. 

14 e 15 aprile 2009

Nuovo Teatro in coproduzione con Gli Ipocriti 

SILVIO ORLANDO, ALESSIO BONI, ANNA BONAIUTO e MICHELA CESCON
IL DIO DELLA CARNEFICINA

di Yasmina Reza

regia di Roberto Andò

È normale vedere due bambini che litigano e i genitori che cercano di conciliare. Ma quanto c’è di vero in quelle parole adulte? Quanto non vorremmo anche noi, a volte, risolvere un dialogo con un pugno? Questa commedia, che ha spopolato in Francia e che con un cast di eccezione è messa in scena per la prima volta in Italia, svela le contraddizioni di un mondo adulto, illusoriamente responsabile e assennato. Véronique e Michel, genitori del piccolo Bruno, ricevono a casa Annette e Alain, genitori di Ferdinando, che ha colpito l’amico al viso con un bastone. I discorsi, inizialmente benevoli e concilianti, si infettano in un crescendo che sfocia in una notte d’isteria tra insulti e lacrime. È la presunta maturità di un mondo adulto che, dietro fragili schermi di rispettabilità, cela l’incontrollabile ribellione dell’infanzia?

«È sempre sorprendente – scrive il regista Roberto Andò - riconoscere in un testo per il teatro scritto oggi la “musica” del proprio tempo. Specie quando è orchestrata a partire dal soffio insidioso della stupidità, dal geometrico disporsi del luogo comune, del pensiero conforme travestito da originale, comicamente intento a imitarne l’accento. Nel Dio della carneficina c’è una specie di furibondo humour sarcastico, ma anche l’abilità cesellatrice di un dialogo in bilico tra commedia e tragedia, ricreato ascoltando il potere micidiale e terribile della parola media, la musicalità e la fraseologia camaleonticamente irresistibile della medietà. Un piccolo trattato morale di teoria della cultura, che sembra voler rispondere – con l’ambiguità tipica del teatro – alla domanda: le buone intenzioni ci salveranno?» 
