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Quotidiano del laboratorio di scrittura critica a cura di Andrea Porcheddu

ore 15.30 - Ca’ Giustinian

Sala delle Colonne

Cerimonia di consegna
Leone d’Oro alla Carriera a T. Ostermeier
Leone d’Argento a Rimini Protokoll

In scena

ore 20 - Teatro Goldoni

Schaubiihne Berlin
Hamlet

di William Shakespeare
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regia di Thomas Ostermeier

Hamlet di Ostermeier
una prima assoluta per I'ltalia

di Fabiana Campanella

© Renzo Francabandera

«Questo Hamlet & davvero Shakespeare?»
chiedeva un giornalista australiano

a Thomas Ostermeier nel gennaio 2010,

in occasione della presentazione dello
spettacolo al Sidney Festival. <Non sono
sicuro di sapere cosa sia veramente
Shakespeare, € lei?».

Innanzitutto un playwright di circa 35 anni
all'inizio del '600 — ha poi spiegato Ostermeier
durante il suo laboratorio in Biennale nel
dicembre 2010 — quando componeva per

il pubblico londinese quella indagine
estrema e ironica sulle contraddizioni del
potere, ambientata nella corrotta corte

di Danimarca. Nei 150 minuti dello
spettacolo, il quarantaduenne regista

Sulla critica

tedesco decostruisce il testo e ne spalanca
i meccanismi narrativi, in una corsa verso
la vendetta, una progressiva e ineluttabile
discesa agli inferi, dalla morte del padre alla
morte del figlio. Re e Principe.

In un raffinato gioco di doppi i sei attori

in scena interpretano piu ruoli, nel regno
dell’'ambiguita: Claudio e il fantasma del Re,
usurpatore e usurpato; Polonio e Osric,

il lacché di potere e il paggio; Orazio

e Guildenstern, I'amico fedele e quello
infedele; Laerte e Rosencrantz, lo sfidante
e il finto complice.

Tutti in camicia e cravatta, ospiti dolenti

e festanti di una tavola nuziale in cui la
sposa e la madre sono Ofelia e Gertrude,
interscambiabili nelle ovvie implicazioni
edipiche. Lars Eidinger, attore, compositore
e musicista, € un Amleto paranoico,
frustrato, violento, si fa regista di una
macabra messinscena di cui sara carnefice
e vittima. «La sua capacita di distinguere

i pro e i contro — spiega il regista nella
presentazione dello spettacolo — diventa

un insormontabile ostacolo nel realizzare

i suoi obiettivi. [...] “Amleto” resta oggi
un’analisi valida del dilemma intellettuale
tra pensiero complesso e azione politica».
Disturbante in ogni suo gesto, Amleto
sputa nel piatto al banchetto del
funerale/matrimonio, nuota in un mare

di terra che incombe sulla scena,
ingigantisce il proprio primo piano sul fondale,
riprendendosi con una videocamera.

E questo il medium privilegiato dei tanti
‘monologhi’ del dramma: veri e propri
momenti di dialogo con il pubblico.

Il personaggio si sdoppia e, come un
intrattenitore, commenta cio che succede
in scena. E [i che il teatro elisabettiano

e il teatro epico di Brecht si incontrano,

nel rapporto esclusivo di comunicazione
tra attore e spettatore: con il video,

con il microfono, con la musica,
Ostermeier svela i trucchi dello storytelling
shakespeariano e li traduce nelle dinamiche
dell’entertainment contemporaneo.

«Amo molto, in questo periodo, lavorare
su Shakespeare: trovo sia molto moderna
la sua drammaturgia e vicina alla nostra
realta, quella della televisione, della
performance, della musica, della cultura
pop». Cosi il testo, ampiamente rimaneggiato,
e solo uno dei media di questo spettacolo
che e una vera e propria esperienza fisica
e viscerale, divertente e terribile.

Sin da quando ha debuttato nell’estate
2008 nella Corte dei Papi ad Avignone,
non ha smesso di indignare e sorprendere,
cosi sporco di sangue caldo e fango.
Ostermeier torna in ltalia, dopo I'esordio
nel 1999 proprio alla Biennale Teatro di
Venezia, allora diretta da Giorgio Barberio
Corsetti, con il folgorante “Shopping and
Fucking” di Mark Ravenhill. Dopo aver
lavorato sui contemporanei Enda Walsh,
Lars Norén, Sarah Kane, Jon Fosse, dopo
aver ottenuto a soli 32 anni la co-direzione,
insieme alla coreografa Sasha Waltz, dello
Schaubuhne di Berlino, lo storico teatro

di Peter Stein, Ostemeier ha voluto
esplorare i classici Ibsen e Shakespeare.
L'essere ormai «un punto di riferimento
internazionale per la reinterpretazione dei
testi classici e per la messa in scena della
nuova drammaturgia contemporanea»,
come recita la motivazione ufficiale,

gli & valso nel 2011 il Leone d'Oro

alla Carriera alla Biennale di Venezia.

A dimostrazione che, persino in ltalia,

non occorre avere 70 anni per essere
considerati maestri.

La mutazione

di Graziano Graziani

Il posto del poeta a teatro & in fondo a
destra, vicino all'uscita. Cosi diceva
causticamente Jacques Copeau dei
drammaturghi. E il posto del critico qual 7
A sonnecchiare sprofondato in poltrona,
come suggerisce Flaiano? O accanto
all’artista, a militare per questa o quella
fazione? Sui giornali, per rendere il teatro
accessibile ai profani, o nelle universita,
a elaborare sofisticate riflessioni che
parlano un lessico per iniziati?

del Re-Censore

Certo e che oggi la critica sta vivendo una
profonda mutazione. La figura del critico
che istruisce il pubblico dalle pagine di un
quotidiano sta sparendo, perché la carta
stampata riduce

i suoi spazi. Il web ha aperto nuove strade,
recuperando 'immediatezza di una scrittura
che sembrava relegata a mensili

e trimestrali di settore, ma pone nuovi
interrogativi: chi legge la critica? E per quale
scopo? Informarsi o formarsi un’opinione?

Dal canto loro gli artisti vivono un rapporto
altalenante con la critica: ¢’e chi vorrebbe
vedere eroso il suo potere di giudizio,
riconoscendo questa facolta solo

al pubblico, e chi vede nella opinione
‘sofisticata’ da anni di visione un valore

e non un disvalore. La scommessa maggiore,
tuttavia, il critico deve giocarla col pubblico:
se agli artisti quasi sempre occorre un
occhio esterno, una mediazione, questo
oggi & altrettanto vero per gli spettatori?

editoriale

di Andrea Porcheddu

La critica come peccato: I'ultimo,
inesorabile e definitivo peccato.

Dopo i ‘sette’ affidati ad altrettanti registi,
un gruppo di giovani critici e studiosi
provenienti da tutta Italia (e anche
dall’'estero) affrotano o inventano un
“ottavo peccato”, e danno vita a una
redazione che sara laboratorio di scrittura,
di analisi, di valutazione e giudizio.

Uno spazio quotidiano, su questo foglio,

e uno spazio web a testimoniare e
commentare quanto avviene alla Biennale
2011, proseguendo una iniziativa avviata
gia I'autunno scorso, per rendere concreta
la sollecitazione del direttore Alex Rigola
di trasformare Venezia in un campus

di studi teatrali. Su queste pagine il lettore
appassionato o il semplice curioso
incontrera allora lo sguardo dinamico

e attento di giovani e giovanissimi critici,
chiamati a dar conto delle tante iniziative —
incontri, laboratori, spettacoli — che
animeranno questa intensa settimana.

E c’é molto da scoprire o da raccontare:
alla conferenza stampa di presentazione
Rigola ha svelato che sono quasi 200 i
ragazzi (attori, attrici, scenografi, tecnici,
videomaker), provenienti da tutto il mondo,
che si sono iscritti ai laboratori. E, non
senza soddisfazione, ha aggiunto che prima
di iniziare era gia stato venduto il 90% dei
biglietti. «Questo — dice il regista catalano —
e un festival non solo di spettacoli. Venezia
€ una citta dal valore internazionale, non
esclusivamente italiano: uno spazio unico,
preciso, che pud davvero diventare una
universita scenica per la danza e il teatro.
Non esiste una frontiera chiara tra le due
discipline, ecco perché abbiamo cercato
una stretta collaborazione con Ismael Ivo,
direttore del settore Danza». Ed ¢ stato

il presidente della Biennale, Paolo Baratta,
a ricordare che il palcoscenico & il luogo
dell’arte e in questo spazio fondamentale
la formazione — il rapporto diretto, concreto
e immediato tra allievo e maestro — diventa
‘esperienziale’. Questo &, ha concluso
Baratta, un vero programma culturale.
Contaminazione di linguaggi, dunque,
attraversamenti e sconfinamenti,
esperimenti destinati, come in un vero
laboratorio scientifico, a suscitare reazioni
e nuovi composti. Rompere le barriere del
linguaggio & un obiettivo prioritario.

E forse, in questi tempi di chiusura, di
scontro, di appiattimento del pensiero,
provare ad ascoltare, a capire, a discutere,
0 a criticare, pud essere un esercizio
opportuno, una pratica (civile oltre che
artistica) utile. Tanto utile da risultare
pericolosa. O peccaminosa...



In scena all’ora di pranzo

Young ltalian Brunch

di Tommaso Chimenti

Se la merenda diventa aperitivo e questo

si il pranzo si trasforma in lunch, lo spuntino
in break, e un frugale stop mangereccio, per
contrastare il buco allo stomaco della tarda
mattinata, muta in brunch. Che fa tanto
‘scronch’, che gia di per sé e croccante,
giovane, fresco, spumeggiante, brillante
nella sua carta colorata, nei suoi ingredienti
nutrienti e sfiziosi. Nasce cosi, dalle visioni
dei curatori Carlo Mangolini ed Enrico
Bettinello, la sezione “Young ltalian
Brunch”, il teatro (giovane? emergente?
indipendente? categorie comunque da
rivedere) di cinque compagnie nostrane che
si confrontano, giorno dopo giorno, all’ora
di pranzo, alle inconsuete tredici, quelle del

Focus

telegiornale, della “Signora in Giallo”

e del piatto di spaghetti fumanti, sul palco
del Teatro Fondamenta Nuove. Ed &
rivoluzione. Cinque euro, non soltanto per
studenti. E una boccata d’ossigeno,

un respiro che apre la giornata, che
rinfresca i polmoni, che fa guardare la
laguna con pit autostima. Cinque giornate,
da passare ‘in rassegna’ con Santasangre,
Teatropersona, Anagoor, Muta Imago

e ricci/forte. Potremmo abusare di una
inflazionata “meglio gioventu”, per questa
sorta di “Nazionale”. Lo Y.I.B. sono morsi,
assaggi, degustazioni, uno stuzzichino,
una tartina prima dei Maestri che verranno
in serata. In sequenza: il freddo di

“Seigradi” con cui Santasangre racconta
un pianeta che muore; le atmosfere
segrete di bauli, carillon e polvere di
“Aure” danzano uscendo da libri densi
d'inchiostro e magia: Teatropersona
rende visibile l'invisibile. Giocano in casa
con “Fortuny” gli esteti classicisti di
Anagoor; disperde in sala “La rabbia
rossa” Muta Imago nell'immaginario
apocalittico post-atomico e ancestrale,
primo passo di una trilogia (il progetto
“Displace”) che galleggia tra paure
collettive. Spiazzano ricci/forte nel
fiabesco pungente, come una siepe

di rovi, attraenti come mele avvelenate
in “Grimmless”.

Quella tensione a peccare..

di Simone Nebbia

© "l Sette Peccati Capitali" di Hieronymus Bosch (particolare)

Workshop

Il concetto di peccato e a tal punto
connaturato all'idea di rappresentazione

da stimolare infinite connessioni. E forse
definibile in modo diverso la tensione al
tradimento della realta duplicata sulla
scena? Rappresentare & in sé compiere un
peccato di superbia nei confronti della realta
stessa, una spinta a dominarla, sapersene
fare interprete e traduttore. Cosi non
stupisce che l'idea di peccato sia gia
immanente nella tragedia greca, poiché tale
— ossia peccaminoso — & |'atteggiamento
dell'uomo che replica il fare divino, che lo
sfida, lo compone sulla scena come fa un
mimo di fronte ad uno specchio invisibile.

Di peccato si macchiano i personaggi della
poesia tragica, assumono su di sé la miseria
dell'uomo al cospetto degli dei, si
macchiano di colpe per le quali subiscono
la punizione. Questo & forse il centro del
teatro di Eschilo, colui che fra i tragici pone
maggiore accento sulla responsabilita e sul
delitto; qui la sfida umana agli dei si articola
nel peccato di ‘hybris’, tensione dell'uomo
fuori dal proprio umano confine (cosi
l'incauto Prometeo nel “Prometeo incatena-
to” e Oreste vittima della propria vendetta
nell'*Orestea”). Sofocle ne completa

il carattere conflittuale che riporta il
peccato contro se stesso, contro I'eroe
che ne sconta la sfida; cosi & in “Aiace”
che, per coerenza sovrumana, finisce in
rovina, la stessa rovina eroica di
Antigone e di un Edipo Re sconfitto dalla
fragilita delle azioni umane. Questo
distacco con il dio si radicalizza nel
realismo del terzo grande tragico,
Euripide, che ne affina il concetto di non
continuita fra azione umana e volere
divino, problematizzando le figure
psicologiche e quindi sottraendo
all'uomo tragico il suo eroismo; & nel
peccato che Medea contrasta il proprio
destino, quasi se ne inebria la Fedra di
“Ippolito”, ma c'e forse pit ancora ne

“Le Baccanti” dov'e addirittura Dioniso —
a meta fra umano e divino — il maggiore fra
i peccatori. E questo sentimento di forte
tradizione che nell'epoca contemporanea
ha spinto, ad esempio, I'argentino Rafael
Spregelburd, tra i drammaturghi odierni
piu illustri, a rintracciare sette nuovi
peccati capitali nella sua “Eptalogia di
Hieronymus Bosch”. E questo sentimento
che attrae chi a teatro ci va, ogni sera,
peccatore impenitente.

L'officina espansa

di Silvia Mei

Nel secolo scorso si chiamavano studi

e atelier: progetti di ricerca dell'attore,
paralleli alla creazione e programmazione
degli stabili d'arte. Stanislavskij e
Dancenko, Mejerchol'd, Copeau e Decroux
sono stati tra i principali trainer-pedagoghi,
progettatori di un attore nuovo e
dell’estetica genetica della moderna regia.
Col secondo Novecento il laboratorio si
integra alla produzione degli spettacoli a
partire dall'esperienza fondativa di Jerzy
Grotowski con la sua compagnia, il Teatr
Laboratorium (1959), appunto, e il Nordisk
Laboratorium che diventera poi I'Odin Teatret
di Eugenio Barba (1964).

Il laboratorio era stato fino a tutti gli anni
Settanta la dimensione programmatica di un
fenomeno capillare come il terzoteatrismo

(le parole d'ordine erano allora ‘training’

e ‘drammaturgia dell'attore’). Grotowski
stesso abbandonera nel 1971 la via della
creazione teatrale, non fara piti spettacoli

per inaugurare invece la stagione parateatrale,
auspice di tutti i fenomeni di teatro

a partecipazione e di animazione, ovvero
I'essoterizzazione della forma laboratorio.
Gruppi di resistenti portano avanti ancora
oggi questa linea di formazione del

performer in controtendenza con

i tempi, quando cioé la parola laboratorio
deflagra. In tutti i sensi. Dalla dimensione
centripeta di “officina dentro I'attore”
(Barba), a quella centrifuga fuori dal teatro
stesso, per una ricerca che si faccia
confronto, esplorazione, ma anche comuni-
cazione e formazione. Dagli anni Ottanta

in avanti, per arrivare alle superfetazioni
contemporanee, il laboratorio & diventato
un’esigenza degli artisti come messa

a punto, momento di verifica, possibilita

di ascolto. Non solo per i professionisti
della scena ma anche per liberi uditori,
pubblico, studiosi e critici.

E su questa linea che si assesta la visione
trasversale, orizzontale, transdisciplinare
praticata negli ultimi anni dalla Biennale

di Venezia, con preoccupazioni formative

e pedagogiche professionalizzanti, nella
Danza, nella Musica e nell’Arte. Alex Rigola
per la 41. Biennale Teatro ha pensato

ad un anno di gestazione, il 2010, con
affondi nel lavoro di maestri della scena
continentale e atlantica. Sette registi
affermati, provenienti da culture teatrali

e ideologie differenti, con immaginari plastici
e sensibilita artistiche polari — il nostalgico

Ricardo Bartis, l'irriverente Calixto Bieito,
I'iconoclasta Romeo Castellucci,
I'incendiario Jan Fabre, il blasfemo Rodrigo
Garcia, I'eclettico Jan Lauwers, I'algido
Thomas Ostermeier — quasi emblemi

di sette peccati capitali, hanno lavorato
con gruppi di attori, ricercatori, tecnici,
operatori entrando nelle fibre dei processi
scenici: ideazione, progettazione,
messinopera, modalita per pensare

la scena, per percorrerne i margini,
esplorarne i limiti, varcarne i confini.

Si aggiungono cosi in coda i nuovi
laboratori, paralleli alla settimana di
spettacoli, con Stefan Kaegi/Rimini
Protokoll, battitore di tracce urbane;

i due ‘danzattori’ e coreografi Virgilio Sieni
e Josef Nadj, diversamente figurativi,

dove il corpo ¢ il fantasma di un'azione
sospesa in atmosfere rarefatte. E ancora

il workshop di live video di Alex Serrano,

di illuminotecnica con Carlos Marquerie,

di recitazione del verso shakespeariano
condotto da Will Keen e Maria Fernandez
Ache. Laboratorio, atelier, studio, seminario,
workshop, officina, stage, accademia
peripatetica si intrecciano indissolubilmente
per una nuova performance factory.

E se
domani...

di Maddalena Giovannelli

Fuoco, conflitto, memoria, spazio, ambiente:
questi i temi che si intrecciano in scena
domani. Nella cornice del Teatro delle Tese,
alle 19, Jan Fabre presenta “Prometheus
Landscape II”: il regista belga propone un
percorso non convenzionale nel mito di
Prometeo. Al centro della riflessione — che
coinvolge senza gerarchia testo, danza,
musica e installazioni video — il tema del fuoco
e la sfida ad una divinita ostile.
II'pluripremiato “Isabella’'s Room”, firmato da
Jan Lauwers per la sua Needcompany va in
scena alle 21, al Teatro Piccolo Arsenale:
un'’ispirata apologia della memoria presentata
al Festival di Avignone nel 2004.

Ad inaugurare la sezione “Young ltalian
Brunch” & il gruppo romano Santasangre
con “Seigradi”, alle 13 al Teatro Fondamenta
Nuove: lo spettacolo offre, attraverso una
contaminazione dei piu diversi codici artistici,
la rappresentazione onirica e profetica

di un disastro ambientale capace di mettere
in ginocchio il nostro ecosistema.

Nella bella Sala delle Colonne a Ca’
Giustinian, prendono il via anche le
conferenze mattutine (ma non troppo:
I'inizio & previsto per le 11) dedicate alla
scenografia contemporanea: il primo
appuntamento & con Jan Pappelbaum,
legato fin dal suo esordio come studente
di architettura al regista Ostermeier, e ora
direttore di produzione della Schaubthne
di Berlino. Chi ha visto “Hamlet” e vuole
togliersi qualche curiosita, o chi vuole
vedere da vicino |'enfant terrible della scena
tedesca, potra incontrare Ostermeier alle
17 a Ca’ Giustinian.

On the web

di Sergio Lo Gatto

Carta semplice, spazio ristretto e la volonta
di mettere nero su bianco la registrazione
di un'esperienza, quella di un festival,
conservando innanzitutto la pluralita di voci
di chi ha avuto modo di testimoniarla come
il felpato passaggio di un'epoca.

Le istantanee scattate in questo foglio
quotidiano avranno modo di essere
riprodotte e sviluppate nello spazio web
della Biennale, www.labiennalechannel.org.
Le interviste ai ‘sette maestri' redatte

un anno fa e tuttora presenti su quelle
pagine elettroniche costituiscono una base
d'archivio cruciale per andare a fondo nelle
motivazioni di un lavoro in continua
evoluzione. Uno stesso piccolo paradosso,
la convivenza di registrazione e flusso,
vorremmo si ricreasse nella circolazione dei
contenuti di questo giornale, puntati
all'llustrazione dell'evento eppure aperti

al continuo aggiornamento, in linea con

un dinamismo telematico che ¢ la forza

della critica di oggi. Il campo d'azione delle
firme qui raccolte e principalmente la
piattaforma web, che ha finalmente cessato
di essere considerata una ‘nuova tecnologia’
e afferma un potenziale di diffusione

e di approfondimento, terra di attraversamenti
multipli.

Cultureteatrali.org, drammaturgia.it,
iltamburodikattrin.com, klpteatro.it,
paesesera.it, paneacqua.eu, scanner.it,
stratagemmi.it, teatroecritica.net, myword.it
sono infatti alcune tra le agora di incontro

e discussione piu vive di questi tempi.

Il portale della Biennale e i siti web citati
fungeranno da avamposto per un viaggio
ulteriore, aperto a chiunque sia interessato
ai luoghi, fisici o immaginari, in cui il teatro
si manifesta. Teatro come evento, questo
sempre. Ma evento le cui risonanze
possono e devono essere analizzate,
discusse o semplicemente cristallizzate,
segno di qualcosa che resta ma che

il tempo non seppellisce, materia pronta

a cambiare. Ancora una volta, come accade
dentro a un laboratorio.



