


Il castello € un ammasso di ferraglia, di pezzi, di resti. Una bottega di rigattiere o di un ferrovecchio assemblata alla rinfusa. La
messa in forma delle cose che sono state accumulate per tutta una vita da un accumulatore compulsivo. Roba vecchia, cose
buttate via, prese da una discarica e assemblate cosi un po’ a casaccio da un capriccio infantile.

La forma ricorda una corazza, un’armatura per proteggere parti molli e vulnerabili. Infatti, fuori, nel mondo, infuria la guerra.
Somiglia davvero poco ad un castello delle favole. E piti simile ad un animale inventato e un po’ mostruoso. Un corpo tondo e fer-
roso con quattro zampe sottili. Quattro zampe di gallina. Cosi € instabile, pesante e sorretto da supporti forti ma esili. Sembra sul
punto di disfarsi da un momento all’altro, sembra fatto di pezzi e pronto a cadere a pezzi.

Alla sua prima apparizione il castello viene visto da lontano, da una finestra di una casa di citta, si vede solo il fumo e un ammasso
in movimento. Quando viene avvistato suscita stupore, meraviglia, entusiasmo. Howl, il suo proprietario, & amato e temuto. Dicono
che ti mangia il cuore.

Ma non si capisce bene di cosa stiamo parlando fino a quando non entriamo.

Dall’interno, girando una manovella su diversi colori, la porta magica che collega il castello al mondo si apre su citta diverse e su
scenari diversi. Per ognuno di questi scenari Howl ha un’identita, un nome e una natura. Lui gli scenari li prende dal mondo e i in-
venta. E un mago. Sono potenzialmente infiniti. Si muovono nello spazio e nel tempo.
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E la cosa straordinaria che capisci man mano che la storia va avanti & il meccanismo attraverso il quale questo ammasso di
ferraglia riesce a muoversi attraverso lo spazio, sia quello lineare che vediamo dall’esterno, sia quello molteplice e caleidoscopico
degli spazi paralleli e temporali a cui si accede dall’interno.

Si certo, c’e la magia! Ma il sistema concreto del suo errare & coerente con la visione industriale da primo ‘900 di edifici imperiali,
di citta con i tram, del cielo pieno gli aerei da combattimento e dirigibili, di porti con grandi navi del mondo di fuori.

Questa gallina di ferro a quattro zampe ha una caldaia.

E questa caldaia & Calcifer, il demone che vive nel camino e in qualche modo & costretto a fare la parte del fuoco. Calcifer & colui
che fa muovere il castello come fosse una locomotiva e al tempo stesso, su richiesta di Howl, manda acqua calda in bagno.

Se il demone — come succede verso la fine della storia — dovesse uscire dal castello, la struttura collasserebbe su se stessa. Se
il demone dovesse morire, il castello si disferebbe completamente. E quando Calcifer si indebolisce e diventa tutto blu, vicino a
raffreddarsi del tutto e a morire, il castello & ormai distrutto, ridotto ad una specie di zattera in equilibrio precario sulle quattro inar-
restabili zampe di gallina che incredibilmente ancora resistono, ancora avanzano, seppur con incertezza, fino all’ultimo istante.

Ora rileggi tutto e sostituisci la parola teatro alla parola castello. E al posto di Calcifer e demone metti la parola ricerca.

Roberta Nicolai



Trasmissioni & la prima cornice.

La figura al suo interno si & andata concretizzando e ampliando negli anni intercettando zone di pratica e di pensiero essenziali
alla ricerca, problematizzando la figura del maestro, la sua presenza e la sua assenza, le direzioni orizzontali e verticali di ogni
percorso di trasmissione, la nozione di sapere della scena, del suo processo di produzione e dei depositi, degli archivi.

Nell’edizione del 2021 la cornice ha un’ ulteriore estensione.

Numerica innanzitutto. La sezione — che ha presentato ogni anno tre coreografi molto diversi sul piano estetico, poetico e meto-
dologico offrendo una panoramica ampia e differenziata dei linguaggi coreografici contemporanei — al quinto anno amplia I'oriz-
zonte di pratiche coreografiche e si riconfigura arricchendosi di una quarta presenza.

Ma ¢ lo stesso concetto di frasmissione ad essere spostato dalla sua accezione piu comune attraverso la copresenza di Alessandra
Cristiani e Carlo Massari, che conducono un laboratorio con una classe di allievi nell’lambito delle loro attuali ricerche creative, del
collettivo D’Intino-Giampino-Guratti che porta avanti la seconda fase di Booster, una sperimentazione di trasmissione orizzontale
e di Barbara Berti che, nell’lambito del progetto Dance of Being, conduce un laboratorio per cani e padroni di cani sulla comunica-
zione non verbale uomo-animale.

TRASMISSIONI

La riconfigurazione attuale del progetto consolida cosi la consueta sovrapposizione di segni coreografici divergenti ma la spinge
in avanti proponendo la dispersione dell’orizzonte referenziale della danza e offrendo allo sguardo — degli stessi artisti e degli os-
servatori — ulteriori zone di senso.

La cornice del trasmettere la propria danza diviene una linea sottile e attraversabile che scioglie ogni pretesa di uniformita e con-
sente 'emersione della ricchezza delle materie stilistiche e linguistiche.

Tanto diversi. Ma liberati dal dover rispondere a delimitazioni esterne, emergono oltre alle divergenze, le risonanze e le conver-
genze. Da micro-frammenti e/o dalle strutture radicali su cui ogni artista elabora la propria opera, dalle metodologie applicate e/o
create finiscono per rimbalzare da un lavoro ad un altro quei puntelli della ricerca scenica con i quali camminiamo da sempre e
che oggi si prestano a nuove significazioni. La parola, I'immagine, la pratica, la relazione.

Cosi, da equilibri diversificati, Trasmissioni nutre lo spazio che chiamiamo danza.
Roberta Nicolai






IL CORPO PROPRIO, IL CORPO DELL’IMMAGINE

A cura di Alessandra Cristiani Con Rossana Abritta, Manuela Cirfera, Serena Gatti, Eva Grieco, Francesca Innocenzi, Mara
Roberto, Delfina Stella, Giovanna Zanchetta

Il laboratorio propone di ricercare una grammatica creativa che si radichi sul’emersione del corpo proprio, di cid che pertiene
profondamente alla propria natura. Retrocedere al corpo, alla sua materialita spirituale, alle sue fenomenologie visibili e invisibili.
L’immagine nelle sue diverse nature ne € il germe propulsore, la sorgente creativa. | materiali a fondamento del percorso sono
pensiero e pratica della danza Butd, strumenti di consapevolezza dall’Euritmia, esperienza del Teatro fisico, utopia dell’lgnoto.

TRASMISSIONI

ALESSANDRA CRISTIANI

DIARIO PERFORMATIVO: Pratiche della Trilogia

Trilogia. La questione del corpo e l'arte di E. Schiele, F. Bacon, A. Rodin

Concept e performance Alessandra Cristiani Creazioni Corpus delicti - da Egon Schiele, Nucleo - da Francis Bacon, Naturans -
da Auguste Rodin Artisti coinvolti Gianni Staropoli, Gianluca Misiti, Claudio Moneta, Ivan Macera, Samantha Marenzi, Alberto
Canu

La Trilogia nasce dal desiderio covato nel tempo di una formazione artistica, di dare luce alla propria natura corporea indagandola
nei suoi aspetti piu sfuggenti, interroganti e nascosti.

Ha osato avvicinarsi all’opera rinnovatrice nel campo dell’arte iconografica, di tre autori dei secoli scorsi: Egon Schiele, Francis
Bacon, Auguste Rodin, proponendo un percorso creativo che non parte dal rivisitare gli artisti in linea cronologia e storica, quanto
piuttosto dal seguire un’altra mappatura sensibile ed empirica fatta di impressioni, urgenze, disorientamenti, attrazioni. Il progetto
che ha come nodo cruciale la questione del corpo nell’epoca contemporanea e la carnalita del corpo scenico, ha tentato di
sbrogliare la grande e oscura fascinazione ricevuta e subita al cospetto delle opere, del pensiero, delle poetiche dei tre artisti.
L’approfondimento dellincontro tra il corpo e 'immagine - una immagine data, creata, restituita - ha messo in campo esercizi
conoscitivi del corpo provenienti da diverse ideologie e tradizioni e esplorato, intrecciato strategie di creazione tra i moti performativi
e i processi di stampa fotografica.



METAMORPHOSIS

Concept e coreografia Carlo Massari Con Sabrina Giordano, Lisa Hofmann, Luzi Madrid Villanueva, Radu Mararasu, Benedetta
Margheriti, Pietro Scarnati

Un’indagine sulle trasformazioni del presente: in noi, nello spazio, negli altri.

Quanto puo incidere la nostra presenza nella mutazione del paesaggio circostante?

E quanto ne siamo a nostra volta influenzati? Quanto ne siamo consapevoli?

Uno studio sull’oggi, su noi, sull’istinto, sulla forma delle cose e trasformazione delle dinamiche.

Un gruppo di lavoro che si apre al termine di un breve ma intensivo periodo di confronto e scambio secondo la poetica di C&C
Company che ha sempre cercato, attraverso un linguaggio necessario e privo di sovrastrutture, di raccontare la societa
contemporanea nelle sue molteplici sfaccettature e la profondita delle relazioni interpersonali, affrontando tematiche universali e
nelle quali lo spettatore, anche con ironia, possa riconoscersi e riflettere.

TRASMISSIONI

CARLO MASSARI

METAMORPHOSIS

Atti di metamorfosi contemporanea

Concept e performance Carlo Massari

Un nuovo, delicato progetto performativo sul sottile confine tra uomo e bestia; una ricerca sulle trasformazioni, sul cambiamento,
I'alterazione fisica e spirituale dell’essere, la ricerca della propria natura, identita, forma.

Partendo dal concetto di uomo come animale pensante e dotato di una coscienza individuale, lo si va a scoprire, denudare, mettere
in relazione con i suoi istinti piu veri, le paure che rendono impotenti, la sua faccia piu animalesca, la pura verita del corpo.
Nell’era delle immagini, dell’apparire, del “guardatemi”, ci ritroviamo fragili “bestioline”, proprietari nostro malgrado di una forma
da riempire, plasmare, ma non avendo esattamente idea sul come farlo.

Ricerchiamo il Bello ma non sappiamo esattamente dove trovarlo. Nell’assopimento, nel torpore, nella stasi contemporanea, nelle
piccolezze e debolezze umane che quotidianamente ci accompagnano, la bestia nel cuore e forse I'esplosione di cui abbiamo
davvero bisogno per sentirci in qualche modo ancora vivi.



BOOSTER

Di e con Fabritia D’Intino, Giuseppe Vincent Giampino, Riccardo Guratti

Booster € un apparato creativo basato sulla relazione tra i tre coreografi coinvolti. Nella prima fase il focus e stato sul confronto,
la conoscenza coreografica dei lavori trascorsi, aprendosi come archivi viventi agli altri, scambiando metodologie ed estrapolando
direzioni tematiche e creative di restituzione, individuali/comuni. In questa seconda fase all'interno del progetto Trasmissioni, il
focus si sposta al presente e all’analisi delle rispettive progettualita ad ora in corso: in che modo confrontarsi su traiettorie di ricerca
in itinere? In che modo utilizzare e selezionare il lessico che accompagna la ricerca dei tre? Come potenziare o ridefinire il
linguaggio utilizzato? Quali sono i parametri, le tematiche, i capisaldi, che in maniera invisibile ma costantemente presente
influenzano le scelte generative di ognuno rispetto al proprio lavoro e come notarle, consolidarle o metterle in crisi?

TRASMISSIONI

D’INTINO GIAMPINO GURATTI

Booster si sviluppa attraverso una metodologia di confronto orizzontale. Nasce come sistema di ricerca applicabile alla coreografia
e alla danza e si sviluppa in fasi e tappe sempre modificabili, aggiornabili ed adattabili al contesto.

Booster mira alla costruzione di un luogo sicuro dove lo scambio e il dialogo avvengono con il fine di potenziare I'altro, venire
potenziati e potenziare se stessi. In quest’ottica I'esercizio richiesto € quello di empatia verso il percorso, le attitudini e gli interessi
di ognuno, I'analisi delle caratteristiche principali e lo svisceramento dei punti forti delle diverse proposte estetiche, coreografiche,
concettuali e corporee.

Booster inoltre offre una riflessione sul concetto di autorialita perché nei passaggi di confronto e scambio il fine & quello di far
circolare materiali, approcci e visioni in modo da intendere il lavoro come un oggetto da poter prestare, riprendere, modificare e
potenziare.

Booster & un processo di gruppo che rafforza e autodetermina I'individuo grazie alla co-responsabilita dei singoli coinvolti. La
dinamica orizzontale € intesa a includere ogni partecipante come agente attivo in un momento di scoperta e potenziamento dell’altro
e di se stessi attraverso lo sguardo altrui.



DANCE OF BEING

A cura di Barbara Berti Con Barbara Berti, cani, padroni, danzatori non danzatori, spettatori e tutti coloro che sono interessati a
lavorare con il non umano

Il lavoro, la ricerca e la pratica si fonda sulla presenza corporea, il movimento e il linguaggio parlato che esamina e genera spazi,
attraverso i quali il confine tra il sé e 'altro sfuma. Utilizzando pratiche di movimento incarnato che includono la percezione dell’altro,
il workshop coinvolge i partecipanti in uno spazio sottile di ascolto, lavorando con attenzione e intersoggettivita verso I'inclusione.
Uno spazio in cui animali non umani e animali umani potrebbero incontrarsi in un’incarnazione condivisa e coabitativa di
conoscenza e scambio. Il laboratorio persegue il secondo binario The tactile attention of the eyes, strumento di indagine di una
percezione e attenzione tattile che permette di comunicare a livello somatico tra il proprio corpo e gli altri.

TRASMISSIONI

BARBARA BERTI

BAU#1 estratto_An interactive piece
dalla serie ‘BAU - Choreography of thinking’

Concept, coreografia, danza e testo Barbara Berti Consulenza drammaturgica Carlotta Scioldo Assistente coreografa Liselotte
Singer Produzione MIC/TIR Danza Con il supporto di Ariella Vidach Support residencies Ballhaus Ost (Berlino), DiD Studio NAO
CREA Residenze Santarcangelo dei Teatri, H(abita) T — Rete di spazi per la danza

BAU#1 parte dall’attenzione sui processi creati “dall’azione del pensare” e le intenzioni che tali processi possono produrre. Per
esempio, come possiamo riconoscere in un ambiente il mutare di un’energia intesa come cambio di attenzione e di presenza del
performer e del pubblico?

Partendo da alcune pratiche legate alla meditazione, BAU#1 esplora in termini coreografici il disembodiment, nel creare, cercare
e riconoscere il momento della separazione e distacco tra I'azione del pensare € il pensiero stesso. Per tentare di mettere a fuoco
quella condizione indefinibile di presenza-in-assenza tra mente e corpo, si esplorano terreni della non-umanita e dell’a-verbale
passando attraverso il movimento e la parola. Questa creazione mira alla costruzione, all’esperienza e all’analisi di una meditazione
guidata come processo interiore in dialogo e in relazione col pubblico.



C.ENTRO Cantiere di studi teatrali pratico-teorici, la nuova cornice di Teatri di Vetro, & un’isola di sperimentazione.

E pensata come un’officina del pensiero teatrale che diviene luogo e tempo di produzione di pratiche drammaturgiche e sceniche
e di cultura teatrale. Il progetto vuole nel tempo caratterizzarsi per la compresenza e il dialogo tra gente di teatro e gente di
studio, configurando un campo di lavoro intensivo e immersivo di attivita pratiche e di attivita teoriche.

L’edizione inaugurale ospita la fase dal vivo del laboratorio di scrittura attiva Fame di realta condotto on-line, da aprile a giugno,
da Luciano Colavero con ventidue drammaturghi.

Le giovani artiste selezionate, Sara Baldassarre, Arianna Di Stefano e Maria Irene Minelli — drammaturghe e attrici — lavorano in-
sieme durante una residenza condivisa a Tuscania (VT) dal 17 al 22 ottobre 2021, perfezionando la scrittura del singolo testo e
indagando le risonanze tra temi, immaginari, costrutti scenici. L’obiettivo del lavoro & misurare la testualita con la scena, aprire i
testi per dare vita il mondo teatrale di ogni scrittura, rimettendo costantemente mano alla drammaturgia e modificandone, attraverso
la pratica scenica, struttura, impostazione, dettagli.

C.ENTRO

Le tre artiste sono chiamate ad una stretta collaborazione, a prestarsi in qualita di attrici al lavoro delle altre, a collaborare alla
strutturazione registica del singolo pezzo e dell'insieme mettendo in campo i propri strumenti e creando metodologie per consentire
alle compagne di entrare all'interno del proprio immaginario individuale e visualizzare un orizzonte collettivo di riferimento.

Attraverso un articolato programma giornaliero, che prevede tempi di autonomia e dedicati ad ogni singolo percorso e tempi
di scambio e riflessione collettivi, C.ENTRO si propone di gettare le basi per creare una cornice progettuale capace di riconnettere
la zona della creazione scenica e quella del pensiero.

Una modalita produttiva, un’officina appunto, ancorata al centro, al cuore della scena.

Dopo questa prima fase che si conclude con la presentazione in forma di studio dei tre frammenti, le artiste portano avanti ulteriori

fasi di ricerca per giungere ad un dispositivo scenico definitivo presentato, a dicembre, all'interno della sezione Oscillazioni.

Roberta Nicolai






FAME DI REALTA

C.ENTRO

MARIA IRENE MINELLI
CSERGAM R.1.P. - Requiem per un compleanno

Testo di Maria Irene Minelli

“Occorre tirarsi fuori del fosso/ per i propri capelli/ rovesciare se stessi/ da dentro in fuori/ ed essere capaci di vedere/ ogni cosa con occhi nuovi.”
Peter Weiss

CERCAMI R.I.P.- Requiem per un compleanno € un testo in fase di sviluppo che si interroga sul significato di crisi. Che significa
realmente crisi se con questa parola indichiamo lo stato abituale della realta? Crisi pud essere frattura, ma anche scelta. Tutte le
figure, mitologiche e non, che si aggirano in questo testo sono accompagnate, consapevolmente o meno, da una crisi esistenziale
che sembra passare inosservata. Tutti tentano disperatamente di riconciliarsi con se stessi, con gli altri e con la propria esistenza
sia essa mitica o reale, tutti cercano disperatamente I'Eden. Esistere o non esistere? Questa € un’altra delle domande. “[...] Cosa
altro dire? C’e un compleanno. E per questo compleanno invece di una festa. Ci sara un requiem. Un elogio funebre. Vai a capire
perché. Sara la crisi. Offriremo comunque un pezzo di torta a fine serata. Bene. Detto tutto. Mi sembra. Prove dei canti fatte. Bene.
Silenzio. Pausa. Che differenza c’e tra una pausa e un silenzio? Ci penseremo. E fu sera e fu mattina. Che giorno era?”
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ARIANNA DI STEFANO
UNA RISSA ovvero come ci sono finita io qui

Testo di Arianna Di Stefano per tre attori e trenta passanti (2 assenti)

Una rissa & una partita di cui ci si & persi I'inizio. Chi la guarda passare, chi invece la prende per mano e la vive. E un conflitto
irrazionale che non ha solo la forma dei pugni e dei calci ma anche di una baraonda emotiva. Le parole da nitide si confondono
prima in grammelot, poi in brusio. | movimenti e i gesti da concreti e quotidiani diventano astratti, vaghi. Una bambina si & persa
e non trova piu Suo padre. La bambina € solo un punto di vista esterno, invisibile agli spettatori: un’interferenza. Nella cartina
geografica dello spazio scenico tre figure si aggirano in un bar, in un sotterraneo, in una piazza, persino in se stessi. Diventano
un’eco della moltitudine di luoghi e di persone coinvolte, in un percorso urbano sporcato dal caso. Capita di incontrarsi o di scoprire
I'amore dentro una rissa o capita di trovarsi in una situazione diversa dal solito per combattere la noia. E un discorso interminabile,
una danza coreografata male, un’urgenza a forma di schiaffi, vitale anche se distruttiva. Una presa di coscienza nell'incoscienza.
Ce l'aveva per mano e non la trova piu, nella confusione si € persa. Come ci sono finita io qui?

FAME DI REALTA

C.ENTRO

SARA BALDASSARRE
IL MERLUZZO SURGELATO

Testo di Sara Baldassarre

In centro scena due sedie e un lungo tavolo orizzontale. Mamma e figlia sono sedute una ad un capotavola e I'altra a quello
opposto. Al centro del tavolo una scatola tappezzata di immagini di ghiaccioli di tutti i gusti. Le due parlano, senza mai guardarsi,
ad una terza persona che non € presente in scena: Antonio, il marito di una e il padre dell’altra. La madre chiede insistentemente
ad Antonio di tornare a casa, accusandolo di averla lasciata sola tra le grinfie di una figlia fannullona, furba, ladra e forse addirittura
violenta; la figlia, invece, rassicura il padre, decantandogli le proprie virtu e premure nei confronti della madre bisognosa. Le due
procedono in continua contraddizione, su binari paralleli che mai si incontrano, ma che si incalzano 'un I’altro. Entrambe hanno
la necessita impellente di chiedere aiuto a quest’'uomo misterioso e di convincerlo della loro verita. Ma chi sta dicendo la verita?
Una sola delle due? Tutte e due? Nessuna delle due? Dov’é andato Antonio? Perché se n’é andato? Se n’e davvero andato?
Perché la madre lecca un merluzzo surgelato? E se la risposta a questi quesiti stesse proprio nella confusione che essi generano?
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Composizioni € la cornice di una figura delineata da un elemento collettivo.
Le sperimentazioni che ospita prevedono che posizioni individuali si con-pongano all’interno di spazi comuni.

Sono spazi pubblici, gli spazi aperti della citta di Ostia Lido, in cui Lucia Guarino, con il progetto in.col.to - pratiche di biodiversita
propone ad un gruppo di professionisti e cittadini una ricerca corporea sensibile alla percezione dei vuoti, attivando un ascolto del
rapporto tra dentro e fuori, proprio e comune, in una dinamica di negoziazione continua tra i corpi e tra i corpi e 'ambiente.

E il primo tratto della figura e il primo significato della parola Composizioni, sezione che in questi anni ha voluto alimentare il coin-
volgimento diretto degli spettatori proponendo lavori dal carattere partecipativo e rendendo gli eventi scenici non solo attraversabili
dai cittadini, ma campi di gioco e sperimentazione in cui la presenza degli stessi € risultata parte integrante della ricerca.

Nel progetto di Lucia Guarino il tema non rimane confinato alla co-presenza di artisti e non artisti, alla chiamata dei cittadini a con-
porre insieme agli artisti, ma apre una serie di opposti, confinanti sulla scena, tra i quali il processo di lavoro innesca un dialogo
dentro e fuori del singolo corpo, dentro e fuori del teatro e della citta, vuoti e pieni degli spazi architettonici. Una ricerca autoriale
di cui in.col.to. € campo di sperimentazione e il solo Superstite il suo precipitato scenico.

COMPOSIZIONI

In Booster dei tre coreografi Fabritia D’Intino, Giuseppe Vincent Giampino e Riccardo Guratti la con-posizione diviene perimetrare
attraverso lo scambio di pratiche e la definizione dei modi e del linguaggio delle pratiche, una zona d’azione comune.

Booster lo scorso anno € stato il progetto selezionato per la residenza condivisa al Teatro del Lido. Attraverso call chiedevo la
candidatura di progetti ad opera di un team di tre coreografi proponendo una residenza durante la quale confrontare e ibridare
modalita compositive, istanze coreografiche, poetiche e riflessioni teoriche. | tre coreografi venivano invitati a comporre un quarto
piano in cui le identita rilasciano i propri confini resistenti e cercano la relazione anteponendola alla definizione del soggetto e del
processo.

A dicembre 2020 i teatri erano chiusi al pubblico e Booster si € concluso con un elaborato video ad opera di Daniele Spano. Ma
¢ stato subito evidente, sia nei giorni di residenza che successivamente quando abbiamo riprocessato appunti e materiale girato,
che Booster stava generando questioni che necessitavano ulteriore tempo e ricerca e che il potenziamento non agiva soltanto sui
processi scenici dei singoli artisti coinvolti, ma agitava metodologie e riposizionava le cornici.

Da qui I'esplosione di piani e la necessita di potenziare la presenza dei tre coreografi offrendo due fasi di ricerca ulteriore per Boo-
ster e ospitando una pluralita di dispositivi scenici per indagarne le dimensioni individuali e collettive.

Roberta Nicolai
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IN.COL.TO. pratiche di biodiversita

A cura di Lucia Guarino Con Lucia Guarino e i partecipanti al laboratorio

in.col.to - pratiche di biodiversita & una ricerca focalizzata sulla complessita di come i corpi, nelle molteplici diversita, si pongono
in relazione al concetto di vuoto. Vuoto declinato a spazio libero tra i corpi e la possibilita che la natura di questo apre. Vuoto come
lo spazio comune aperto alle possibilita. Come si puo arrivare stando in ascolto di questo ad uno stato di presenza organica ed
emotiva di apertura e possibile movimento, sia nella collettivita che nella singolarita? Partendo dalla teoria di Gilles Clement
riguardante il concetto di friche e di biodiversita la proposta del laboratorio € quella di una condivisione di pratiche aperte incentrate
sul poter arrivare ad una consapevolezza del movimento nel e con i vuoti, con gli spazi comuni e aperti della citta per poi riportare
I'esperienza e la ricerca in teatro. Una costante negoziazione dei corpi, con i corpi, che si pongono in ascolto totale tra il proprio
dentro e il fuori, determinera una vitale ridefinizione dello spazio e del tempo. Il movimento collettivo appare per ridefinire una
liberta e ridisegnare quel vuoto latente, portando al tutto un significato pubblico dove assenza, presenza e diversita si fondono.

COMPOSIZIONI

LUCIA GUARINO

SUPERSTITE

Concetto, coreografia e danza Lucia Guarino Luce e spazio Gianni Staropoli Musica Stefano Pilia Dramaconsulting Emma
Tramontana Costumi Hilary Bockham Amministrazione Associazione Culturale Nexus Sostegno alla produzione TSU Teatro Stabile
del’Umbria Sostegno alla residenza artistica CURA - ZUT, Kilowatt Tutto L’anno, Home centro, Strabismi, La Mama Spoleto

Superstite € una riflessione su cid che rimane dopo una mutazione, un cambiamento e si fa carico di una storia che a tratti appare
sbiadita o mutilata. Un corpo solo, da solo, esplora le infinite declinazioni del “vuoto che resta”. Il frammento non & una scoria,
tutto il contrario. Piccola parte che ti parla di un possibile “tutto” di una possibile interezza che apre allimmaginazione di un tempo
nascosto e di una possibile diversita. Cosa muove la parte mancante? Quali confini e quali forme prova a ridisegnare? Il corpo
superstite rappresenta bellezza e brutalita, ci mostra quello che non c’e piu, racconta un vuoto, una voragine, un buio, un ricordo
e sia esso stesso che chi lo osserva sono avvolti da un continuo movimento di indagine su questa mancanza.
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BOOSTER

Progetto a cura di e con Fabritia D’Intino, Giuseppe Vincent Giampino e Riccardo Guratti

Considerando che non & forse piu possibile pensare il processo di un soggetto senza i relativi termini di “ in relazione a...” & forse
piu intuitivo dire che la relazione precede la definizione dei soggetti e dei loro processi e che quindi essi sono immersi e consegnati
alla dinamicita del cambiamento.

Riconoscendo la pluralita come dato fondante e fondativo dell'instaurarsi di un rapporto, i tre soggetti e coreografi Fabritia D’Intino,
Giuseppe Vincent Giampino e Riccardo Guratti vogliono porre un’attenzione specifica al termine relazione.

L’intento & quello di creare una zona orizzontale di analisi, confronto e reciprocita dove i tre coreografi si scambiano materiali,
ricerche, pratiche e oggetti di interesse. Il fine & quello di dare spazio ad un processo di omogeneizzazione della conoscenza e
della percezione dell’altro e nello specifico del suo lavoro, per capire quali sono i pilastri fondanti e i punti di forza dei singoli
processi coreografici. Booster pone I'accento su un’attitudine che predilige il come e non il cosa.

La restituzione di questa operazione non intende essere la sommatoria dei tre processi individuali, ma generare un quarto elemento
che vede la confluenza osmotica da una parte del dei tre approcci coreografici e dall’altra del processo generato durante le fasi di
lavoro insieme.

COMPOSIZIONI

D’INTINO GIAMPINO GURATTI

Guardando dall’alto il sistema dell’arte, gli autori sembrano tendere a raggrupparsi in circoli di riconoscimento dove interessi o
estetiche attraggono a loro determinati artisti e di conseguenza questi si ritrovano in luoghi specifici segnati anch’essi
dall’attraversamento di determinate prospettive. Questo sistema che potremmo chiamare macro network (una rete fatta di punti
forti con delle congiunzioni tra loro) € qualcosa che osserviamo quotidianamente nel suo propagarsi di visioni e connessioni.
Spesso pero il micro network delle relazioni artistiche che lo compongono non & indagato in maniera profonda. Su questa base,
tre coreografi Fabritia D’Intino, Giuseppe Vincent Giampino e Riccardo Guratti analizzano il micro network che li vede in una
relazione di comunanza da tempo. | tre hanno attraversato gli stessi luoghi, esperito simili percorsi, attinto a fonti vicine e nonostante
le loro pratiche artistiche personali siano diverse, sono riscontrabili dei tratti comuni. Questo li ha spinti a prendersi del tempo per
guardare cio che li rende simili e diversi.

Fabritia D’Intino, Giuseppe Vincent Giampino, Riccardo Guratti
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Quattro anni fa, quando ho avviato questa nuova fase di sperimentazione, c’era il pensiero, uno schema tracciato su quaderni.
Nuclei concettuali tradotti dalle parole in linee programmatiche. Il desiderio di affondo nel concetto di ricerca scenica e la possibilita
di attualizzarlo attraverso un’architettura progettuale. La messa in campo di pratiche per stimolare tale affondo e un sistema di
scatole metodologiche predisposte per accogliere le pluralita corporee e linguistiche di un panorama artistico osservato dalla pro-
spettiva della sua costante mutazione. La creazione di un contesto, di una narrazione parallela, di un mondo inventato e aperto
alla sua stessa trasformazione.

Anno dopo anno ho invitato gli artisti — e gli spettatori — a interrogare instancabilmente i processi di creazione, le necessita interne
che la scena svela e nasconde, la compresenza e le tensioni vive tra il discorso del teatro e il discorso del pensiero e di non
perdere fiducia nel confronto, nell'osservazione reciproca, nei tempi e nei modi di coabitazione e co-creazione. Dialoghi, sessioni
di prove, confronti, elaborazioni di testi e tanto altro per tener vivo il cuore, il centro. Per riconoscere la radice comune della pratica
della scena e del pensiero che la pensa. Assumere la responsabilita del proprio gesto artistico e del proprio sguardo. E richiamare
a sé i resti dei processi produlttivi alla ricerca della bellezza del frammento, del non-finito, della zona molle e vulnerabile dei corpi,
biologici e artistici.

Un’'immersione all’interno della complessita. Della scena e del nostro tempo.

OSCILLAZIONI

Anno dopo anno la complessita & stata abitata. Si & sollevata dalla pagina, dallo schema progettuale.

Oggi, in questa 15" edizione, sta nei corpi individuali, negli spettacoli compiuti di cui il festival ha seguito i processi, cosi come nei
primi nuclei di nuove ricerche. Nelle articolazioni con cui il singolo artista ha declinato il suo lavoro e nelle parole con cui ne parla.
Nelle molteplici collaborazioni e co-creazioni — quasi un fil rouge di questa edizione — con cui l'individualita artistica si apre al-
I’esterno da sé, altri artisti e contesti. Nella mappatura complessa di varie forme di visualita che la programmazione offre e da cui
emerge I'eterogeneita dei percorsi visivi e il costante mutamento delle cornici.

Lo schema di un progetto € materia e condizione. Permette di delimitare il campo delle azioni e dare forma all’intuizione. Permette
di assumere una posizione.

Trasmissioni, Composizioni, Elettr@, Oscillazioni e la nuova sezione C.ENTRO sono ambienti, cornici. Ognuna di queste parti
attiva pratiche specifiche implicando aspetti metodologici, artistici, tematici, relazionali e interconnettendoli tra di loro.

Ma l'obiettivo & e resta Oscillazioni.

E la meta, il fine e “informa” tutto il resto, tutto cid che la precede.

Perché e [i, nel deragliamento, nell’esplosione dei processi in articolazioni plurali, nelle pratiche di confronto tra curatela e artisti,
nella possibilita data allinatteso e nella condivisione di una condizione non statica ma oscillante di chi fa e di chi guarda che si
creano le condizioni per accogliere la sfida della ricerca e metterci — artisti e spettatori — a contatto con quella vibrazione di vita
che e la scena.

Roberta Nicolai
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JUMP!

Concept, coreografia e regia Marta Bichisao e Vincenzo Schino Performer Samuel Nicola Fusca, C.L. Grugher, Luca Piomponi,
Simone Scibilia Suono Dario Salvagnini Produzione PinDoc / OPERA BIANCO Coproduzione Fondazione Royaumont (Parigi)
“Progetto promosso dal Ministero degli Affari Esteri e della Cooperazione Internazionale - Direzione Generale per la Promozione
del Sistema Paese, In collaborazione con la Direzione Generale Spettacolo del Ministero per i beni e le attivita culturali e per il
turismo, nell’ambito del progetto “Vivere all'italiana sul palcoscenico”

JUMP! affronta il problema del ritmo dell’'uomo in dialogo con il ritmo del mondo.

La danza é la risposta a una domanda implicita nell’ambiente che ci circonda: come continuare a camminare nonostante tutto stia
crollando?

Buster Keaton modifica continuamente il suo corpo e le leggi fisiche che lo riguardano in funzione di una marcia ostinata. Egli
sfrutta i disastri per nutrire il ritmo delle sue gag. Pura danza in armonia con il movimento del mondo.

Caduta, salto, sospensione.

La caduta se vista sottosopra diventa un salto, un tentativo di volo.

ABOUT JUMP!

OPERA BIANCO

FIRST AND SECOND CLOWN + PHANTASMATA + THE PLAYHOUSE

Di Opera Bianco

First and second clown & un lavoro sul linguaggio. Il primo video € un dialogo con la parola: abbiamo costruito una forma per
interrogare la letteralita, I'etimologia e il ritmo delle parole di Shakespeare. |l secondo guarda ancora a Shakespeare: allarga il
campo e ragiona sul comico. Con la stessa forma del primo esperimento abbiamo chiesto a un filosofo di performare, dialogando
con il proprio pensiero. A lato del contenuto, viviamo queste esperienze come ritratti di due uomini.

Phantasmata & un materiale video che utilizza partiture coreografiche legate al progetto JUMP! girate in un momento in cui era
impossibile il contatto: un performer alla volta si muove come se ci fosse un altro corpo con lui. Il montaggio sovrappone i video
dei diversi performer che in trasparenza ritornano ad essere insieme con uno sfasamento di sincronie e un attraversamento di
masse che rende evidente I'assenza del contatto reale.

The Playhouse € un terzo esperimento in divenire. Il punto di partenza ¢ la scena della scimmia ammaestrata nel film “The
Playhouse”, (il teatro) di Buster Keaton.
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ABOUT JUMP!

OPERA BIANCO

Il progetto che condividiamo con Teatri di Vetro 2021 & insieme foggia e processo, forma e formante: lasciamo al loro intrecciarsi
e risuonare I'uno nell’altro la possibilita di rivelarci dettagli e sentieri inaspettati che nutrano il presente.

JUMP! chiude un ciclo di anni di lavoro, depositando residui estetici e poetici che continuiamo ad esplorare: la dimensione del
doppio, il percorso di trasformazione performativa tra azione concreta e gesto astratto, la citazione come materiale fisco e spirituale
con cui dialogare e con cui legarsi, per vicinanza o contrapposizione, ad una storia del teatro.

I ciclo di videoinstallazioni isola alcune questioni e le propone sia come oggetto estetico, sia come forme in divenire attraverso un
mezzo usato in maniera artigianale. Lasciamo alcune note sul processo originario di creazione del nostro linguaggio danzato, la
cui ricerca continua ad attraversare le nostre pratiche.

L’incorporazione (restituzione attraverso il corpo di una geometria ricevuta dall’ambiente) € una pratica fisica in cui il mondo esterno
entra nel corpo. Una forma di disegno dal vero istantaneo e dinamico in cui I'intero scheletro collabora con I'immaginazione per
proiettare verso I'esterno, verso e attraverso la periferia del corpo, tutto 'ambiente circostante, tutto il campo visibile dal danzatore.
E via via che il danzatore si muove il campo cambia, dunque il corpo & camera da presa e pellicola contemporaneamente e
dinamicamente, & pittore e dipinto contemporaneamente e dinamicamente.

Marta Bichisao, Vincenzo Schino
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JOSEFINE

Un progetto di e con Tamara Bartolini e Michele Baronio Luce Gianni Staropoli Suono Michele Boreggi Tecnica e regia video
Marco D’Amelio Opere video Raffaele Fiorella Costumi e collaborazione alla scena Marta Montevecchi Collaborazione al progetto
Margherita Mase e Francesco Raparelli Direzione di produzione Alessia Esposito Organizzazione Elisa Pescitelli Produzione
369gradi e Bartolini/Baronio in collaborazione con Teatri di Vetro, Teatro di Roma, Teatro del Lido di Ostia Con il sostegno di
Centro di Residenza della Toscana (Armunia Castiglioncello - CapoTrave/Kilowatt Sansepolcro), Fondazione Romaeuropa Arte e
Cultura, Carrozzerie n.o.t, Residenza artistica nazionale Centro Jobel

Grazie a tutte le voci che abbiamo incontrato e registrato durante la ricerca

Poco prima di morire Franz Kafka scrive Josefine la cantante, o il popolo dei topiin cui una topolina cantando scatena un’emozione
tanto forte da fermare la corsa senza sosta dei topi. Il canto di Josefine, atto taumaturgico, evoca un popolo che in un tempo di
estasi e grazia dimentica se stesso e si raccoglie attorno all’artista, alla gioia infantile del gioco. Nello spazio scenico il suo canto
attraversa dimensioni temporali, storiche e biografiche e diventa parte di noi, risuona e rigenera. Il corpo & in ascolto della sua
frequenza e si fa archivio di immagini collettive in cui la figura di Josefine si moltiplica in storie di corpi martirizzati dagli effetti della
crisi etica, esistenziale, economica, sociale del presente. In quelle voci ritroviamo le sensibilita di gesti che sembravano impossibili,
ma che hanno spostato la percezione collettiva e fatto compiere un salto atletico alla storia. La nostra Josefine prende quei gesti
e li fa diventare segno, ripercorre le nostre biografie e che abbiamo raccolto, crea un controcanto della storia umana con il fischio
flebile in cui «c’é qualcosa della nostra felicita perduta» che «libera anche noi», anche se per breve tempo, «dalle catene della
vita quotidiana». Sulla scena resta il corpo dell’attore a contenere tutte queste voci, il corpo che non puo fare a meno di cantare.

JOSEFINE

BARTOLINI/BARONIO

ATTENTI ALLA RAGAZZA CHE CORRE

Di e con Tamara Bartolini/Michele Baronio Opera video Raffaele Fiorella Suono Michele Boreggi Tecnica Marco D’Amelio
Collaborazione al progetto Margherita Masé e Francesco Raparelli Produzione Bartolini/Baronio, 369gradi Coproduzione Triangolo
Scaleno Teatro/Teatri di Vetro In collaborazione con Residenza Artistica Nazionale Centro Jobel

Una wunderkammer visitabile a piccoli gruppi accoglie un archivio umano e sonoro di interviste, canzoni, cronache, eventi storici,
traducendo poeticamente I'atto generativo dell’intuizione artistica. Un atto installativo d’immersione che materializza I'incontro con
il reale secondo una scansione che accosta alcuni fatti di cronaca alla figura di Josefine - cantante protagonista del racconto di
Kafka - e al suo canto - fischio piu flebile degli altri, ma traboccante d’incanto e potenza - esercitando la natura politica
dell’emozione. Un invito ad abbandonarsi alle suggestioni emotive e di pensiero scaturite dalla visione e dall’ascolto che chiede
al pubblico di lasciare traccia scritta dell’esperienza. “L’emozione” - c¢i dice Jean-Paul Sartre - “€ una condotta magica”.
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JOSEFINE

BARTOLINI/BARONIO

Il canto di Josefine ferma il tempo vorticoso del fare, del produrre, sembra creare il popolo e il popolo sembra desiderare un sogno
comune. Come fa? Cosa fa di noi un popolo? Chi & Josefine e cosa pud essere? Possiamo essere ancora in relazione, insieme,
pigiati gli uni agli altri, come i topolini che ascoltano il suo canto? Qual & il sogno comune da sognare? “Con Kafka non si capisce
mai il verso: dall’animale all’'umano, dall’'umano all’animale - all'impercettibile. Nella zona di indiscernibilita, dove I'Essere zampilla,
Ii c’e l'artista. Una vita di frontiera, o (una caduta) nel mezzo della vita.” Josefine non puo fare a meno di cantare, porta con sé
qualcosa di magico e di vero: canta una verita originaria mettendo in scena quella vita di frontiera che € anche la nostra caduta,
il nostro non poter fare a meno di continuare a tradurre il mondo sulla scena, desiderio che si materializza solo quando si partecipa
di un sogno comune. Il popolo chiamato all’esistenza dal canto, dimentica se stesso e si raccoglie attorno all’artista, alla gioia
infantile del gioco, all’origine dell'umano; indica un gesto, un movimento che riguarda il ripetere eternamente l'inizio. Il corpo di
Josefine ¢ libero, festante, inquieto e creatore di mondi alternativi che guardiamo prendere forma anche alla luce della crisi globale
che stiamo vivendo. La scena si riempie di questa risonanza della performativita in relazione ad un archivio vivente che si compone
di tutti i materiali raccolti, appunti, studi. Josefine € la costruzione e la condivisone di questo archivio che la porta in scena, la
espone, la tocca. Il corpo sulla scena € in ascolto della frequenza del canto, € esso stesso archivio.

Tamara Bartolini, Michele Baronio
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CANCAN

Concept e coreografia Fabritia D’Intino Performance Fabritia D’Intino, Giuseppe Vincent Giampino, Riccardo Guratti Musiche
Federico Scettri, AA.VV. Produzione esecutiva Chiasma Co-produzione Triangolo Scaleno Teatro/Teatri di Vetro e Officine TSU -
Teatro Stabile dell’Umbria

I Can Can appare a Parigi nel’800 come sviluppo della quadriglia, una danza codificata di coppia all'interno della quale le donne
progressivamente si appropriano della pratica del “solo” (tipicamente maschile). In questo moto di emancipazione ha un ruolo
fondamentale I'uso delle gambe le quali, normalmente nascoste dalle gonne dell’epoca, acquistano sempre piu mobilita ed
articolazione. Il Can Can nel tempo diventa un ballo rivoluzionario ed erotico, per questo a lungo bandito. L’origine del termine
Can Can risulta tuttora dibattuta, sembra comunque avere a che fare con il chiasso, la confusione e soprattutto lo scandalo.

| diversi aspetti storici del Can Can in questo progetto vengono inclusi e declinati in una possibile lettura del presente. In particolare
I’aspetto di rivolta rispetto alla visione patriarcale del corpo e delle relazioni diventa motivo dell’affermazione di una danza ipo-
performativa che intende distanziarsi da modelli di rappresentazione statici, spingendo lo sguardo oltre il canone predominante.

CORPO SGUARDO RAPPRESENTAZIONE

FABRITIAD’INTINO

WANNABE

Concept Fabritia D’Intino e Federico Scettri Coreografia e danza Fabritia D’Intino Musica Live Federico Scettri Produzione esecutiva
Chiasma Vincitore (2017) premio In Generazione di Fondazione Fabbrica Europa e premio TU 35 Expanded di Centro per I'arte
contemporanea Luigi Pecci

Wannabe & la prima collaborazione tra la coreografa Fabritia D’Intino e il musicista Federico Scettri.

La ricerca & partita dalla riflessione sul rapporto tra danza e musica nella cultura contemporanea. Cosa muove i corpi di oggi?
L’'immaginario di riferimento € quello della tv, dei club e dei videoclip. Una normalita fatta di ripetizioni che ci seducono e ci
influenzano e in cui il corpo femminile esiste prevalentemente in versione iper-sessualizzata. Cosi esposti a modelli forzati ed
artificiali veniamo spinti verso la riproduzione e I'esaltazione di un virtuosismo quasi pornografico.

La scelta artistica € quella di accogliere tale spinta in una ricerca ossessiva verso un essere altro. La cultura pop occidentale
diventa cosi base contemplativa del corpo in movimento in un viaggio fisico di riconoscimento e liberazione da alcuni dei codici
che ci appartengono e rappresentano.

Wannabe ¢ il motore ad andare oltre i propri limiti.

Una celebrazione del mainstream che ci nutre e ci muove, malgrado noi.
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CORPO SGUARDO RAPPRESENTAZIONE

FABRITIA D’INTINO

Wannabe e Cancan si innestano per me all'interno di un percorso di ricerca che, tanto nel linguaggio di scena quanto in quello di
creazioni site-specific ed interattive, pone il corpo al centro della narrazione. Il corpo come raccoglitore e propagatore di immagini
e contenuti volti ad una costruzione identitaria che da personale diventa collettiva e da intima diventa pubblica. L’utilizzo prima
dell’oggetto-corpo, poi della danza ed infine della coreografia € finalizzato per me alla costruzione di possibilita liberate e disinibite
di espressione individuale. La pratica che ricerco si caratterizza da una modalita autodeterminata di amplificazione e potenziamento
del soggetto. Tramite la ricerca sia in solo che condivisa cerco di creare immaginari ed universi che includano il sé in una dinamica
di reciprocita col contesto e che permettano alla percezione di mutarsi e ridefinirsi in una costante tensione tra il reale e il super
umano. Il mio obbiettivo € creare oggetti ed esperienze attraversabili ed osservabili in un’ottica di moltiplicazione di senso e
stratificazione di riferimenti.

Nel discorso che tendo a sviluppare sono dunque presenti e costanti tanto i modelli riconoscibili quanto lo slancio al superamento
degli stessi. Astraendo l'azione e asciugando il linguaggio la mia volonta € quella di semplificare la proposta estetica e cinetica
per includere ed accogliere lo sguardo e I'opinione di chi assiste e partecipa all’evento-performance.

Fabritia D’Intino
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NATURANS - da Auguste Rodin

Light designer Gianni Staropoli Sound artist lvan Macera Progetto iconografico Samantha Marenzi e Alberto Canu Concept e
performance Alessandra Cristiani Produzione PinDoc Coproduzione Triangolo Scaleno Teatro/Teatri di Vetro Con il sostegno del
Teatro Biblioteca Quarticciolo, Armunia Festival Inequilibrio, Vera Stasi Progetti per la scena In collaborazione con Lios e Alfabeto
performativo Con il contributo di MIC e Regione Sicilia

Le figure femminili nel loro silenzio scultoreo. La nudita offerta nel suo segno ambiguo tra eros e pudore. Nel corpo avvertire la
consistenza di un interno friabile, aperto, attivo, che preme e si lascia abitare sensorialmente fino a lanciare visioni, riempire
involucri reali e immaginari, configurare spazi e volumi. Predisporsi a forgiare il corpo, lasciarne tracce senza nome, lungo un
breve sentiero sinuoso. Nella percezione di un movimento granulare e sottile si scovano nature e dimensioni, inarrestabili, seminate
da trame invisibili. Luce, suono, corpo, immagine inseguono una musicalita della materia, il solco organico nella direzione dei suoi
assoluti, dei suoi interstizi, nel’emersione dei suoi volti, i piu semplici e i piu intimi. Un affondo nel vuoto, nella sospensione
temporale, per esporre frammenti performativi, esperienze vive, luoghi critici di quiete.

TRILOGIA
LA QUESTIONE DEL CORPO E L’ARTE DI E. SCHIELE, F. BACON, A. RODIN

ALESSANDRA CRISTIANI

DIARIO PERFORMATIVO: Pratiche della Trilogia

Trilogia. La questione del corpo e l'arte di E. Schiele, F. Bacon, A. Rodin

Artisti coinvolti Samantha Marenzi, Alberto Canu, Alessandra Cristiani

La Trilogia nasce dal desiderio covato nel tempo di una formazione artistica, di dare luce alla propria natura corporea indagandola
nei suoi aspetti piu sfuggenti, interroganti e nascosti. Ha osato avvicinarsi all’opera rinnovatrice nel campo dell’arte iconografica,
di tre autori dei secoli scorsi: Egon Schiele, Francis Bacon, Auguste Rodin, proponendo un percorso creativo che non parte dal
rivisitare gli artisti in linea cronologia e storica, quanto piuttosto dal seguire un’altra mappatura sensibile ed empirica fatta di
impressioni, urgenze, disorientamenti, attrazioni. Il progetto che ha come nodo cruciale la questione del corpo nell’epoca
contemporanea e la carnalita del corpo scenico, ha tentato di sbrogliare la grande e oscura fascinazione ricevuta e subita al
cospetto delle opere, del pensiero, delle poetiche dei tre artisti. L’approfondimento dell’incontro tra il corpo e I'immagine - una
immagine data, creata, restituita - ha messo in campo esercizi conoscitivi del corpo provenienti da diverse concezioni e tradizioni
e esplorato, intrecciato strategie di creazione tra i moti performativi e i processi di stampa fotografica.

26



TRILOGIA
LA QUESTIONE DEL CORPO E L’ARTE DI E. SCHIELE, F. BACON, A. RODIN

ALESSANDRA CRISTIANI

La Trilogia vuole indagare il valore della corporeita nell’epoca contemporanea e l'incidenza del corpo carnale nelle arti performative.
Prende ispirazione dall’arte di tre grandi personalita, autori irriducibili che hanno messo in crisi e rivoluzionato il segno iconografico
seguendo necessita e desideri intimi e personali, nell'intento di sondare I'impasto misterioso della natura umana. Il suo perno
metodologico & legato al pensiero e alla pratica dell’Ankoku Buto. Riguardo alla scelta dei tre pittori potrei dire che determinati
corpi, volumi, consistenze, visualizzazioni di spazi nelle loro tele, I'assimilazione di una dimensione temporale, al di la di ogni
misura e numero, le spinte date dai colori, la messa in campo di forze, ombre e pulsioni suggerite nelle loro opere e figure hanno
richiamato I'esperienza percettiva della scena, la questione della presenza corporea, dell’Essere nella sua esperibilita, quindi
I'utopia di una “danza dello spettatore” e di una progettualita performativa intesa come alleanza, macerazione tra il materiale e lo
spirituale. Riflettendo sullaimmagine come sorgente creativa, ogni tappa prevede una rielaborazione del lavoro corporeo attraverso
diverse tecniche di stampa fotografica. Corpus delicti - da Egon Schiele e la mostra Corpus imaginis ha debuttato nel Novembre
2019, Nucleo - da Francis Bacon con il progetto visivo De figura nel Novembre 2021.

Artisti coinvolti Gianni Staropoli, Gianluca Misiti, Claudio Moneta, lvan Macera, Samantha Marenzi, Alberto Canu, Alessandra
Cristiani
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MOZART E SALIERI

Puskin suite

Di Attilio Scarpellini, Silvia Garbuggino e Gaetano Ventriglia Da testi di Aleksandr Sergeevi¢ Puskin con Silvia Garbuggino e
Gaetano Ventriglia Drammaturgia Attilio Scarpellini Musiche di W. A. Mozart Alla danelectro baritono Gabrio Baldacci Luce e spazio
scenico Gianni Staropoli Costumi Francesca Lombardi Management e distribuzione Theatron 2.0 Co-produzione Armunia
Inequilibrio Festival — Pilar Ternera / NTC

Oggi sappiamo che, a differenza di quanto ha sostenuto un inossidabile mito romantico, Antonio Salieri non ha mai avuto la minima
intenzione di avvelenare Wolfgang Amadeus Mozart: al centro del piu famoso dei Piccoli atti drammatici di Puskin ¢’ dunque
una diceria che si comporta come quelli che la Zambrano definisce “sogni di calunnia”. Ma & proprio nel suo onirismo che si
disegna, concisa e ineludibile, la verita di una relazione mimetica esemplare in cui 'invidia € solo I'altro nome del’ammirazione:
cosa provoca nel mondo e tra gli uomini di mondo l'irruzione del genio o della grazia? Il poeta russo ha caricato il contrasto tra le
due figure di tutte le sfumature del conflitto tra la cultura e I'arte, dove & sempre la prima che “uccide” la seconda a forza di analisi
e consapevolezza. Salieri, che ha “sezionato la musica come un cadavere”, sa tutto e soprattutto che Mozart € un genio, mentre
Mozart quasi non si conosce, come dice il suo antagonista “non & degno di sé stesso”. In questa precipitosa manciata di versi
pensiamo si trattenga la luce di un mistero che ancora ci riguarda. Ma noi, & vero, pensiamo anche che Salieri sia un uomo e
Mozart una donna.

L’OMBRA E LA GRAZIA

GARBUGGINO/NVENTRIGLIA/SCARPELLINI

SE SALISSIMO UN GRADINO

Primo studio della “Leggenda del grande inquisitore” da / fratelli Karamazov di Dostoevskij

Con Silvia Garbuggino e Gaetano Ventriglia Drammaturgia e regia diAttilio Scarpellini Produzione compagnia Garbuggino Ventriglia
Produzione esecutiva Pilar Ternera Luce Gianni Staropoli

Lo studio parte dal trasalire di una voce nel brusio di una sala e coincide con un’apertura dello spazio scenico che accoglie il
pubblico sul palco come testimone di un accadimento sospeso tra il racconto e I'incarnazione drammatica. Gradualmente, passo
dopo passo, attraverso un’intensificazione del dialogo attoriale, con Gaetano Ventriglia che si ritrova nei panni di lvan Karamazov
e Silvia Garbuggino in quelli del fratello Alesa intenti a discutere in una taverna, il loro confronto slitta in modo inaspettato nel
vortice di quella Leggenda che & rimasta conficcata nel tempo come una scheggia profetica che nessuna interpretazione & mai
riuscita del tutto a esaurire. |l titolo &€ un verso da Poesia ininterrotta di Paul Eluard. In un nostro spettacolo del 2017 era Don
Chisciotte a pronunciare queste parole in un discorso che da allora non si € mai fermato.
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L’OMBRA E LA GRAZIA

GARBUGGINO/NENTRIGLIA/SCARPELLINI

Tutto nasce da un’intuizione di diversi anni fa: portare il teatro visionario di Silvia Garbuggino e Gaetano Ventriglia dentro a uno
dei sogni piu lucidi e concisi della letteratura e del teatro russi, il Mozart e Salieri di Puskin.
Se salissimo un gradino si stacca da Mozart e Salieri come un sogno ulteriore, ma questa volta immerso nel rumore del mondo:
il conflitto tra I'ordine del mondo e l'irruzione della grazia si sposta, si propaga e si acuisce.

La Compagnia Garbuggino-Ventriglia & stata fondata nel 2002 da Silvia Garbuggino e Gaetano Ventriglia. Ispirandosi a un teatro
puro e visionario fondato sulla drammaturgia dell’attore, la compagnia si € dedicata soprattutto all’attraversamento scenico della
grande letteratura (Dostoevskij, Cervantes, Pasolini) e del grande teatro (Cechov, Shakespeare).

Attilio Scarpellini, critico, scrittore, autore radiofonico e dramaturg. Ha scritto L‘angelo rovesciato (Roma, 2008), La fortezza vuota.
Discorso sulla perdita di senso del teatro (Roma 2014, con Massimiliano Civica), Il tempo sospeso delle immagini (Milano 2020)
ed & autore della voce “Teatro” dell’Enciclopedia di arti contemporanee I portatori del tempo. Il tempo inclinato (Roma, 2015). E
una delle voci storiche di Radio 3 Rai. Ha collaborato con diversi gruppi del teatro indipendente. E consigliere artistico della com-
pagnia Deflorian/Tagliarini.

29



DIE WELT IST SCHON

Concept, coreografia e performance Giuseppe Vincent Giampino Produzione TIR danza Con il sostegno di Triangolo Scaleno
Teatro/Teatri di Vetro

DWIS & un primo studio che esplora la ritmica e la musicalita del dire.

Attraverso I'estrapolazione di tematiche da alcuni personaggi shakespeariani accomunati dalla loro diversificata relazione con il
potere ed una incorporazione delle stesse, avra luogo la scrittura performativa di un testo, che verra poi modificato metricamente
per avvicinarsi alle possibilita armoniche di una vocalita e corporeita.

DWIS, nella sua progettualita piu estesa, oltre a quella di questo primo studio, vuole portare avanti il lavoro ff_fortissimo
approcciandosi alla costituzione e rielaborazione di un coro, come inteso nell’ambito del teatro greco antico.

ROMERO E GIULIETTA

GIUSEPPE VINCENT GIAMPINO

Al momento il mio percorso mi pone di fronte la necessita di definire un linguaggio coreografico che condensi in strutture variabili
degli approcci e modalita di lavoro specifici. Tra questi il primo € la messa a fuoco di una corporeita capace di supportare le
possibilita perfomative di mio interesse, un corpo spaesante nella crudezza della sua corporeita tutta di superficie, organo
estroflesso di un lavoro sulla sinestetica dei sensi e dei linguaggi, che generi un danzare post gestuale. Ad esso si connette la
volonta di costruire un “vocabolario” di movimento parcellizzato attraverso parametri di attenzione e gestione corporea dei dettagli,
del piccolo, come punto d’indagine iniziale, con I'intento di rimanere sempre e solo sull’anatomico, senza mai andare a nutrire la
generazione del movimento attraverso processi immaginativi o tensioni interpretative. Il lavoro sullo sguardo e la sua
destrutturazione. Il lavoro sul suono e le sue possibili derivazioni e applicazioni corporee tracciando una linea che parte dal lavoro
ff_fortissimo in poi (in DWIS il suono e la musicalita del dire)... Considero ff_fortissimo un punto di partenza per il mio lavorio
futuro.

Giuseppe Vincent Giampino
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THE CASTLE

Coreografia e performance Riccardo Guratti Musica Fabio Perciballi Advisor Giuseppe Vincent Giampino Realizzato con il supporto
di Compagnia Atacama, Ass. Cult. Matisse, Triangolo Scaleno Teatro/Teatri di Vetro, Vera Stasi

Il lavoro si incentra sul concetto di segno dove corpo, spazio, tempo, movimento e costruzione coreografica sono segni adesi al
performer ma indipendenti tra loro. Il performer mette in atto una costruzione live dei vari piani edificando attorno a sé i segni
ritmici di una scrittura. Mentre scrive, la danza affonda dentro la relazione dicotomica tra cid che é visibile e invisibile, esposto e
nascosto.

Ispirato allo spazio dell’hortus conclusus e alle geometrie dei pavimenti dei palazzi rinascimentali, il coreografo invita il pubblico
sul pavimento del giardino, nel salone di un castello temporaneo.

PRATICARE L’ESISTENTE

RICCARDO GURATTI

Fare del palco uno spazio intimo, dove pubblico e performers si incontrano per guardarsi, spostarsi, mettersi in crisi, darsi il tempo,
il privilegio del vuoto, i segni di una prassi rituale che viene costruita insieme davanti agli occhi di tutti i partecipanti. Questo palco
€ un giardino, un salone, una cena tra amici, un parco giochi, una pagina bianca sulla quale scrivere. In questi luoghi ipotetici, ma
concreti, appoggiati sul pavimento, mi muovo e gioco con le regole che inserisco e con i limiti del gioco che creo al loro interno.
Negli ultimi lavori partendo da Intuition 1, passando per Forest e Forest Reloaded, fino a questo primo studio The Castle, sto
indagando sempre di piu il concetto di segno declinato in modalita diverse: quello di movimento che diventa segno/disegno, quello
sonoro, ritmico, spaziale e non per ultimo il segno coreografico e la sua visibilita all’interno di una prassi.

Il fare coreografia & sempre piu un praticare I'esistente, partire da quello che c’¢ gia, andare a scavare dentro I'apparente ovvieta
dei segni quotidiani per costruire da li una ritualita stratificata dell’'oggetto corpo che diventa I'oggetto primario dello spazio.
Espongo, metto sul pavimento e nell’aria 'oggetto di lavoro che contiene me, che non sono poi cosi importante, perché & I'oggetto
che e importante, & lui che fa, il corpo fa, danza, danza le danze e osserviamo il suo fare, osserviamo I'esposizione corpo come
in una galleria di un museo, ma mutevole, dinamica, leggera.

Riccardo Guratti
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GIAMPINO GURATTI

DAS DING

THE RED THING

Concept, coreografia e performance Das Ding Coproduzione TIR danza e Compagnia Atacana Con il sostegno di Triangolo Scaleno
Teatro/Teatri di Vetro e Ass. Cult. Matisse

Questo progetto vede i coreografi Giuseppe Vincent Giampino e Riccardo Guratti nella loro prima scrittura a quattro mani che
presenta il neonato duo da loro composto Das Ding.

The red thing & una zona generativa, un terzo spazio di esplorazione e ricerca, dove gli interessi dei due coreografi prendono
forma costituendo un oggetto di scambio, un bacino di possibilita creative.

In questo lavoro in particolare, i due utilizzano i materiali residuali dei processi di lavoro individuali al fine di indagare le loro effettive
possibilita sceniche e coreografiche.
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OTHER OTHERNESS

Concept e coreografia Paola Bianchi Creato e danzato da Barbara Carulli Musiche originali Fabrizio Modonese Palumbo Disegno
luci Paolo Pollo Rodighiero Tutor Roberta Nicolai Costumi PianoB Realizzato con il contributo di ResiDance XL Residenze Centro
di Residenza della Toscana (Armunia Rosignano - CapoTrave/Kilowatt Sansepolcro), CID Centro Internazionale della Danza di
Rovereto, Santarcangelo Festival Produzione PinDoc Coproduzione Teatri di Vetro/Triangolo scaleno teatro Con il contributo
di MIC e Regione Sicilia

Abitata da cadute e risalite reiterate, I'azione coreografica € costruita su uno spazio asimmetrico, sghembo e instabile. Other
OtherNess nasce dal dialogo con la giovane danzatrice Barbara Carulli alla quale Paola Bianchi ha trasmesso via audio le
descrizioni di alcune posture e volumi del corpo scaturite dall’archivio retinico-mnemonico ALTRE MEMORIE. Un passaggio di
esperienze che esclude il corpo danzante della coreografa come modello da seguire e imitare, un processo di ricerca sull’essere
nella scena in contrapposizione al fare sulla scena, un’indagine sul senso del movimento stesso.

Other OtherNess e parte del progetto ELP | altre memorie

ELP

PAOLA BIANCHI

ASSIMILIA

Coreografia, danza, voce Paola Bianchi Sound design Stefano Murgia Disegno luci Paolo Pollo Rodighiero Tutor Roberta Nicolai
Sguardo esterno lvan Fantini Costumi PianoB Residenze artistiche Teatro Felix Guattari - Masque Teatro; Teatro Galli, Rimini;
Santarcangelo Festival Produzione PinDoc Coproduzione Teatri di Vetro; Citta di Ebla Con il contributo di MIC e Regione Sicilia

Una danzatrice munita di auricolari esegue una coreografia sotto dettatura. Le indicazioni stringenti di una voce registrata
modificano ininterrottamente la postura dell’interprete assoggettandola a una volonta esterna che, malgrado il proprio dominio,
non puod annullare del tutto le variazioni di tensione con cui la danzatrice agisce la coreografia. Ne deriva un incessante conflitto
tra la voce che prescrive e il soggetto che esegue; un conflitto vissuto intimamente nella scena, conflitto di cui siamo resi testimoni
ma che a ben vedere ci riguarda in prima persona. Com’é triste ASSIMILIA!

ASSIMILIA & parte del progetto ELP
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NoPolis

Concept Paola Bianchi In collaborazione con Fabrizio Modonese Palumbo e Stefano Murgia Coreografia e danza Paola Bianchi
Sound design Stefano Murgia Disegno Iluci Paolo Pollo Rodighiero Tutor Roberta Nicolai Sguardo esterno Ilvan Fantini Costumi
PianoB Realizzato con il contributo di ResiDance XL Residenze CID Centro Internazionale della Danza di Rovereto, Santarcangelo
Festival Produzione PinDoc Coproduzione Teatri di Vetro Con il contributo di MIC e Regione Sicilia

Mi rivolto, dunque siamo.
Albert Camus

NoPolis intende dare voce ai corpi della protesta, corpi che negano il concetto chiuso “stato-nazione” e per questo motivo
criminalizzati. NoPolis si concentra sui suoni, sui movimenti e sui gesti incarnati nei corpi della rivolta. NoPolis &€ uno spazio visivo
e acustico in cui la polis, classicamente definita come sfera della politica, perde la sua essenza. Una assunzione di forme
decostruite e tensioni disconnesse alla ricerca dell’essenza della protesta, un atto di sollevazione per affrontare il potere dal punto
piu alto possibile.

NoPolis & parte del progetto ELP | CORPI DELLA PROTESTA

ELP

PAOLA BIANCHI

ELP | archivi frantumati

Vivere questo presente cosi complesso ha aperto numerose riflessioni sul mio stare e agire nel mondo cosi come sul mio essere
nella scena. Mai separati tra loro questi due aspetti della mia esistenza si scontrano e si affrontano in un dialogo continuo. I/ corpo
e il mio specifico linguistico, é il mio strumento, ma é anche I'area di indagine intorno a cui ruota la mia ricerca; poetica del corpo.1
Cosi scrivevo nel 2014 e mai come in questo momento storico sento importante I'affermazione. Cosa significa allora assumere il
tempo presente nelle ossa, nel corpo, nella scena? Il pensiero si & fatto azione. Le posture nate dagli archivi retinico-mnemonici
(raccolta di immagini provenienti da gruppi di 40 persone) sono state smembrate, frantumate in mille pezzi per essere ricomposte
nel corpo attraverso un processo aleatorio di ricostruzione, andando a generare figure e non pit immagini. Un corpo non piu libero
di muoversi nello spazio ma costretto da una partitura registrata in voce, un corpo che non puo scegliere, un corpo intrappolato
nell’eterno conflitto tra I'interno e I'esterno, tra cid che deve e cio che vuole. Uno stato dell’essere nella scena che chiama in causa
la solitudine dell’essere umano contemporaneo, chiuso dentro regole definite, sempre in bilico tra la propria volonta e la legge
morale e giuridica. Una messa in discussione dell’autorialita, della volonta, dell'interpretazione, dell’integrita del corpo.

Paola Bianchi

'Paola Bianchi Corpo politico. Distopia del gesto, utopia del movimento a cura di S. Bottiroli e S. Parlagreco, Editori-a&Spettacolo, Spoleto 2014
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ELP

BIANCHI BERTOZZI

B2B

Primo approdo

Concept Paola Bianchi Coreografia e danza Simona Bertozzi e Paola Bianchi Disegno luci Paolo Pollo Rodighiero Tutor Roberta
Nicolai Produzione PinDoc Coproduzione Triangolo Scaleno Teatro/Teatri di Vetro Con il contributo di MIC e Regione Sicilia

Ho chiesto a Simona Bertozzi di partecipare alla creazione di una coreografia basata su uno scambio di indicazioni verbali, un
dialogo coreografico costruito attraverso I'invio e la ricezione di file audio contenenti la descrizione di posture del corpo, parole
descrittive che viaggiassero nello stesso istante da me a lei e da lei a me. Il 29 aprile 2021 alle ore 18 ci siamo inviate la prima
indicazione: la sua voce entrava nel mio corpo, la mia voce entrava nel suo corpo. Gli invii sono proseguiti fino a pochi giorni fa
senza nessun incontro in presenza, utilizzando unicamente la posta elettronica come mezzo di trasporto delle nostre parole. Ci
siamo trovate al Teatro India cinque giorni prima di esporre pubblicamente il risultato di questo primo approdo, di questo scambio
alla pari in cui le parole danno spazio al corpo, in cui gli stati del corpo generati dall’ascolto di quelle parole vanno a creare una
scrittura coreografica.

B2B é parte del progetto ELP
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IL MERLUZZO SURGELATO

Di Sara Baldassarre Con Sara Baldassarre e Arianna Di Stefano Collaborazione registica Maria Irene Minelli

La nipote si sforza di ricordare l'infanzia passata a casa della nonna. La figlia si sforza di ricordare gli sforzi compiuti per stare
accanto alla madre anziana e malata. La nonna si sforza di ricordare i ricordi di una vita che lentamente e inesorabilmente si sta
sbriciolando. L’attrice si sforza di ricordare la drammaturgia che ha scritto. Dove comincia e dove finisce la nipote, e la figlia, e la
nonna, e I'attrice? Dove finiscono i ricordi di una e dove iniziano quelli dell’altra? Dove finisce la pagnotta del pane impastata dalla
nonna e dove cominciano le pareti della sua casa? Confusione. Confusione di ricordi, di scena, di testo, di volti, di vite, di luoghi,
di tempi, di identita. La confusione vive e abita lo spazio scenico, disegnando la storia di una vecchia donna del Sud che, dopo la
perdita del proprio compagno, si € lasciata andare, perdendosi tra le tessere del mosaico che una volta componeva la sua stessa
vita, in quel limbo a lunga conservazione che & la demenza senile.

“Come stai? Abbattuta al massimo, sempre triste, sempre sola. Ed ero Ii da tre ore! L’avrei voluta ammazzare. Pero non bisogna
arrabbiarsi perché io so quali sono le sue canzoni preferite. Me le sono segnate. E gliele faccio ascoltare spesso. Parlano di
gioventu perduta e di cuori spezzati e io ho avuto un cuore spezzato per un uomo che se n’é andato via come Antonio. lo mi
ricordo che sono tornata a casa e non I'ho trovato piu. E io dico a mia mamma: “Va be ma dai su € morto da tre anni, su, eh! Eh!
Eh... Eh...Ehm... Ehm... Eh... Ehm, eh?”

FAME DI REALTA

BALDASSARRE DI STEFANO MINELLI

UNA RISSA ovvero come ci sono finita io qui

Per tre attori e trenta passanti (2 assenti)

Tutto & una rissa! Un caos di traiettorie, un dispositivo in cui ci si schianta dentro tante piccole storie di vita. Una rissa & una partita
di cui ci si & persi linizio. Chi la guarda passare, chi invece la prende per mano e la vive. E un conflitto irrazionale che non ha solo
la forma dei pugni e dei calci ma anche di una baraonda emotiva. Le parole da nitide si confondono prima in grammelot, poi in
brusio: ogni vocalita, ogni rumore, ha un cuore. Una pluralita di figure si buttano contro una costellazione di oggetti in scena che
man mano prendono vita, tracciano linee come pedine di una scacchiera. Emergono dalla mischia uno studente, una ragazza
sulla valigia, un boxeur, un morto che & vivo, una ragazza che lavora al call center e ancora altri. Qualcosa li lega, un allarme: una
bambina si & persa e non trova piu suo padre. La bambina & solo un punto di vista esterno, invisibile agli spettatori: spia tutto cio
che succede in scena come dal buco di una serratura. Osserva una danza coreografata male, una moltitudine di luoghi e di persone
in un percorso urbano sporcato dal caso. Ce I'aveva per mano e non la trova piu, nella confusione si &€ persa. Come ci sono finita
io qui?
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FAME DI REALTA

BALDASSARRE DI STEFANO MINELLI

GERCGAMI R.1.P. - Requiem per un compleanno

Di Maria Irene Minelli Con Maria Irene Minelli, Sara Baldassarre, Arianna Di Stefano

Questo testo si interroga sul tema della creazione e sul “qui e ora” del teatro indagando il limite tra scrittura e azione, personaggi
e attrici, reale e realta. Riflettendo su quale senso abbia oggi parlare di rito teatrale ci si pone una domanda: che cosa significa
realmente crisi se con questa parola indichiamo lo stato abituale della realta? La crisi pud essere frattura, ma anche scelta.

Un ululato dall’eco metallica da il via ad una festa sconsacrata. E un requiem? In realta in scena ci sono tre attrici che tentano di
orientarsi in un testo in cui una ragazza ha perso il proprio nome: tutte le sue battute sono precedute da un trattino. Chi legge
cosa? Chi guarda chi? Bisogna fare una scelta. Parte il primo dialogo: il problema sembra essere la crisi esistenziale di una
ragazza alla soglia dei trent’anni che non riesce a festeggiare il proprio compleanno. In realta all’autrice del testo mancano tre
anni prima di avere trent’anni, quindi il vero problema & che 'autrice del testo “non crede piu a niente” e sta attraversando una crisi
spirituale. Le attrici, al terzo giorno di prove, attraversano una prima crisi artistica. E chiaro: il problema della crisi & semplicemente
il tre, c’e troppa simbologia dietro a questo numero. Quello che doveva essere un compleanno pian piano si trasforma in un rito
sacrificale in cui emergono visioni oniriche abitate da personaggi mitologici e non, in cui tutti cercano di ri-creare 'Eden perduto.
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MASSIMILIANO CIVICA

Regia Clemente Tafuri David Beronio Testo Massimiliano Civica Voce Bobo Rondelli Musiche Alessandro Cortini Con I'amichevole
partecipazione di Enrico Borgo Fotografia e montaggio Clemente Tafuri David Beronio Luca Donatiello Alessandro Romi Riprese
Luca Donatiello Alessandro Romi Daniele Zampelli Audio Luca Donatiello Alessandro Romi Produzione Teatro Akropolis Akropolis
Libri, 2020

Attraverso la lettura di uno scritto di Massimiliano Civica intorno all’arte e al teatro (nel film eseguita da Bobo Rondelli) vengono
affrontati temi dell’arte teatrale e dell’arte piu in generale, la relazione tra la realizzazione di un’opera e il suo pubblico, I'efficacia
e il senso del lavoro teatrale in rapporto alle altre arti, la riproducibilita dell’opera d’arte e il rapporto tra essa e colui che la conce-
pisce. L'opera & qualcosa di concluso e per questo la sua efficacia & andata perduta? E possibile frequentare un’esperienza
creativa attingendo ai processi che I’'hanno generata? L’opera appare come un pallido ricordo di cio che I'ha ispirata? Il film & stato
interamente girato al Museo di Storia e Scienze naturali di Genova. La tassidermia diventa metafora del rapporto tra quanto nel-
I’'arte, e nella vita, pud essere vissuto e quanto invece, proprio nel suo farsi, si perde.

LA PARTE MALEDETTA
VIAGGIO Al CONFINI DEL TEATRO

COMPAGNIA TEATRO AKROPOLIS

PAOLA BIANCHI

Regia Clemente Tafuri David Beronio Con Paola Bianchi Ivan Fantini Fotografia e montaggio Clemente Tafuri David Beronio Luca
Donatiello Alessandro Romi Riprese e audio Luca Donatiello Alessandro Romi Produzione Teatro Akropolis AkropolisLibri, 2020

Paola Bianchi & un film dedicato alla coreografa e danzatrice torinese attiva sulla scena della danza contemporanea a partire dalla
fine degli anni Ottanta. Ripercorrendo alcuni suoi lavori per la scena e le numerose collaborazioni con musicisti, registi, teatri e
festival, il film si addentra nel cuore della creazione coreografica, fino a disgregare I'apparato estetico della danza e dare una
nuova e inedita immagine del corpo in scena. Paola Bianchi giunge a dissolvere I’elemento formale della danza approfondendo il
rapporto con un’interiorita animale capace di sovvertire I'ordine e mettere in crisi le regole del teatro, approdando alle
sperimentazioni piu estreme della performativita.

Il film & interamente girato nella casa in cui Paola Bianchi vive insieme allo scrittore Ivan Fantini.
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CARLO SINI

Regia Clemente Tafuri, David Beronio Con Carlo Sini, Florinda Cambria Musiche eseguite da Carlo Sini Fotografia e montaggio
Clemente Tafuri David Beronio Luca Donatiello Alessandro Romi Riprese e audio Luca Donatiello Alessandro Romi Produzione
Teatro Akropolis Akropolis Libri, 2021

L’incontro con uno dei filosofi piu importanti del nostro tempo ci invita a un viaggio attraverso un pensiero che pone il problema
dellidentita, portandoci ad un confronto serrato con i temi della conoscenza, della comunita, della possibilita di recuperare una
sapienza perduta. Dove trovare questa conoscenza profonda? Bisogna tentare strade inedite, riscoprendo il teatro come luogo
della sapienza originaria, legata al corpo, al ritmo e a una visione del mondo dove simbolo e segno non sono ancora separati
dalla ragione. Il film ¢ il racconto di un percorso filosofico dove i luoghi, gli oggetti e la natura stessa si mostrano come custodi di
un enigma che ci continua ad interrogare con domande alle quali non possiamo sottrarci.

LA PARTE MALEDETTA
VIAGGIO Al CONFINI DEL TEATRO

COMPAGNIA TEATRO AKROPOLIS

Si definisce [...] un‘altra prospettiva, quella cioe di lavorare al contempo anche su quella parte

costitutiva di un processo artistico piu legata alla cultura, allimmagine, la parte che definiamo letteraria.

Essa diventa la materia per altre forme attraverso cui intraprendere un diverso percorso d’arte e di conoscenza,
quello che passa attraverso I'altro corno del bivio, attraverso la parte maledetta.

(Clemente Tafuri, David Beronio, La parte maledetta, in Teatro Akropolis. Testimonianze ricerca azioni Xl, pp. 121-122)

La parte maledetta. Viaggio ai confini del teatro & un ciclo di film-documentari diretti da Clemente Tafuri e David Beronio e prodotti
da Teatro Akropolis e AkropolisLibri, dedicati ad alcuni protagonisti dell’arte e della cultura che, percorrendo strade spesso molto
distanti tra loro, sono arrivati a mettere in crisi I'idea stessa di scena e di performativita. Sono arrivati cioe a varcare quei confini
oltre i quali perde significato il sistema delle distinzioni specialistiche delle varie discipline: la danza, il teatro, la filosofia, la letteratura
si rivelano per quello che sono, una serie di rappresentazioni che attingono ad una comune domanda di senso.

Film realizzati: Massimiliano Civica, Paola Bianchi, Carlo Sini.

Soggetto, sceneggiatura e regia Clemente Tafuri, David Beronio Fotografia e montaggio Clemente Tafuri, David Beronio Luca
Donatiello, Alessandro Romi Riprese e audio Luca Donatiello, Alessandro Romi Produzione Teatro Akropolis, AkropolisLibri
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ELETTR@

SENZATITOLO

Ri-vedere, ri-petere, ri-ascoltare ... Nell’epoca del consumo, della bulimia esperienzale, «nell’epoca dei pazzi in cui non mancano
gli idioti dell’orrore» (e del terrore, aggiungo io alla splendida frase del mai abbastanza compianto Battiato), soffermarsi nelle e
sulle cose sembra un lusso, un’indole naif o, per chi pratica I'arte del giudizio a tutto campo, un atteggiamento superbo. Invece
dovrebbe essere la normalita del vivere la vita. Ri-vivere, ri-provare (rinnovare anche) ... Tutte pratiche necessarie a penetrare a
fondo, o almeno un po’ di piu, un’esperienza, la visione (di un’opera teatrale o filmica ad esempio) I'ascolto (di un lavoro musicale,
di suoni sintetici o naturali, sempre ad esempio). Ri-fare le cose permette al soggetto in azione (colui che ri-fa) una conoscenza
maggiore dell’esistente. E una conoscenza maggiore significa, in prima battuta, la possibilita per chi genera I'oggetto, di migliorarlo,
di renderlo piu bello, piu giusto, piu naturale. Significa, in seconda battuta, per lo spettatore, la perdita dell’emozione della «prima
volta» a favore del godimento puro.

Tutta questa premessa era necessaria per spiegare a chi questa volta avra la chance di gustare di persona i lavori programmati,
tutti lavori muniti di apposto titolo che qui non ri-porto per manifesta inutilita delle definizioni «su carta» di lavori dal vivo, ecco
perché il «senza titolo» del titolo, sono opere del presente che parlano al presente (e forse al futuro) e che del presente hanno
tutta la forza drammaturgica necessaria a farne delle rarita preziosissime e che regaleranno gioia ai sensi di chi sapra ri-ceverle.

Enea Tomei
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SILVIA CIGNOLI/SALVATORE INSANA
TRATAKA_UN’IPNOSI COLLETTIVA

Live di Silvia Cignoli e Salvatore Insana Musica Silvia Cignoli Video Salvatore Insana Prodotto con la collaborazione di Aamod

La pratica del Trataka & una pratica utilizzata molto nello yoga specie nella fase di “pulizia della mente”. Consiste nel fissare un
oggetto ripetutamente, per poi chiudere gli occhi e riprodurlo nella nostra mente.

Nel progetto prende corpo dunque un’ipnosi collettiva, un nemico invisibile, subliminale, un’energia impalpabile sul punto di
esplodere. Lo sguardo dei soggetti/oggetti si trasforma in “errori sonori di segnale”, “pensieri-suoni” che assumono una loro
matericita. L’occhio della macchina da presa, associato al suono, si fa interprete di realta astratte o immaginate, diventando di
volta in volta da presenza misteriosa, ospite inatteso, intruso ben accolto, ingombrante e quanto mai reale e concreto elemento di
sfida e di lotta, enigmatico, sospeso, interdetto, concentrato. Partendo dal film prodotto da AAMOD nell’ambito della residenza
“Unarchive. Suoni e visioni”, Silvia Cignoli e Salvatore Insana rielaborano in chiave live streaming il lavoro, traducendolo in una
versione a cavallo fra creazione live e lavoro in remoto, con I'obiettivo di rendere quanto piu vivo un atto creativo plasmato sulla
distanza-non distanza che il contingente e la fruizione digitale propone come estensione delle possibilita della performance live.

ELETTR@

ALESSIA DAMIANI
ESITAZIONI AVVERSE 1.0

Di Alessia Damiani

Esitazioni Avverse & una performance audiovisiva il cui punto focale & I'andamento sociale, politico ed economico in Italia ai tempi
della pandemia SARS-CoV-2. Un collage delle immagini piu significative in tal senso, si unisce a citazioni e testi dei vari
provvedimenti intrapresi, finora, durante I'emergenza, in un quadro narrativo con diversi e molteplici punti di accesso. L’'opera &
un work in progress, destinato a concludersi con la pandemia stessa; essa non intende indurre un giudizio o un’opinione in quanto
€ una descrizione sommaria degli eventi messa in atto attraverso una lettura puramente atemporale. Nell’attuale scenario artistico,
dove le esigenze connesse al contrasto della diffusione del virus impediscono lo spettacolo dal vivo, la riflessione verte soprattutto
sul rapporto tra artista e prodotto artistico, tra supporto fisso e impossibilita di una performance che sia inclusiva nei confronti
dei fruitori, cercando di trovare un escamotage che possa comunque garantire il triplice confronto artista-opera-pubblico in modo
indiretto ma comunque funzionale.
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ADA, COLLETTIVO INFORMALE PER LA SCENA
TWITTERING MACHINE

Di e con Loredana Antonelli, Lady Maru, Pasquale Passaretti Drammaturgia Pasquale Passaretti Live music Lady Maru
Live visual Loredana Antonelli Disegno luci Maria Virzi Con il supporto di Lunarte Festival, La Dante di Anversa, Spazio PimOff
Progetto vincitore del PremioPimOff per il teatro contemporaneo 2020 Semifinalista miglior teaser 2021 Tuttoteatro.com

Nel 1922 Paul Klee dipinge Die Zwitscher-Maschine (La macchina cinguettante). Il quadro ritrae quattro uccelli stilizzati posati su
un’esile struttura, costretti a “cinguettare” dal movimento meccanico di una manovella.

Da questa suggestione nasce Twittering Machine, una live performance in cui parole, visual ed elettronica costruiscono un racconto
tragicomico sulla vita surreale di un dipendente qualunque che, a causa di un imprevisto, vedra svanire una delle sue poche gioie:
I'uscita anticipata del turno breve del venerdi.

L’evento innesca una serie di riflessioni sul senso (e il non senso) delle proprie azioni quotidiane: bere un caffe nel bar della
stazione, ascoltare distrattamente una conversazione in un luogo pubblico, partecipare alle riunioni di lavoro, leggere i post di un
social network, attendere un treno... si rivelano inaspettati contenitori di crudelta.

ELETTR@

SERENA DIBIASE
Al

Di Serena Dibiase

Magnetica (o dei corpi sottili) € un droning che genera contaminazione tra parola/flusso lirico e sonorita minimal concrete in un
trattamento orizzontale delle fonti. Il linguaggio si origina e muore ciclicamente all’interno di una trama sonora generata da
campionamenti analogici, loops, vocals, oggetti sonori rielaborati, field recordings. Il corpo/voce € metamorfico e il linguaggio si
compatta per essere suono continuamente sfibrato, armonizzato, reintegrato, alterato e sovraimpresso, da parola significante a
elemento anarcoide, disinibito da connotazioni semiotiche.
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Incontri. riunioni. Tavole rotonde. Confronti dal vivo e on-line.

Sono gli ambiti della parola. Sono i luoghi creati per ribadire la necessita del confronto. Per stimolare a dire, a cercare di nominare
cid che c’é, a cercare e inventare le parole per dire.

Tempi di scambio. Di ricerca della parola per esprimere una materia sottile nata dall’individualita e aperta al fuori. Tempi dedicati
come la tavola rotonda di Trasmissioni a Tuscania il 25 settembre e il suo secondo tempo realizzato a Latina il 17 ottobre durante
il festival Tendance. E gli altri discorsi. A volte cosi informali da voler rimanere quasi invisibili.

Nel loro insieme, nel loro ripetersi giorno dopo giorno e anno dopo anno diventano una pratica.

Sono i luoghi e i tempi della riconquista di una responsabilita, di un pensiero che nasce singolare per diventare collettivo. Sono le
tappe della riconnessione di quel gesto che ha origine unitaria — la creazione scenica e il pensiero che la pensa — e che per molto
tempo é stato delegato ad altri. Studiosi, critici, intellettuali.

Un esercizio di necessita di reciprocita. Portato avanti negli anni nella fiducia di poter liberare anche la zona del discorso da temi
e modi usurati e sterili, restituendolo alla sua natura, incerta a tratti, ma vitale.

Oggi € un deposito. Precipitato nelle fanzine — il nostro piccolo esercizio editoriale — o in attesa della prossima volta, di una nuova
occasione per essere riproposto e processato di nuovo.

Roberta Nicolai

INCONTRI

13-17 DICEMBRE PORTA UN PENSIERO

On-line @teatridivetro
Cinque dialoghi tra Giulio Sonno, Roberta Nicolai e gli artisti di TDV15 Oscillazioni

13 DICEMBRE TRILOGIA

h 18,00 Teatro India
Incontro con Alessandra Cristiani, Samatha Marenzi, Alberto Canu

14 DICEMBRE JOSEFINE

h 18,00 Teatro India
Incontro con Tamara Bartolini, Michele Baronio

15 DICEMBRE ABOUT JUMP!

h 18,00 Teatro India
Incontro con Marta Bichisao e Vincenzo Schino
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20 APRILE-10 GIUGNO FAME DI REALTA

On-line @teatrid[vetro
FAME DI REALTA, Luciano Colavero

20-24 SETTEMBRE TRASMISSIONI

Parco Umberto Il, Tuscania
DANCE OF BEING, Barbara Berti

La Lupa, Tuscania
IL CORPO PROPRIO, IL CORPO DELLIMMAGINE, Alessandra Cristiani

Supercinema, Tuscania
METAMORPHOSIS, Carlo Massari

Santa Croce, Tuscania
BOOSTER, Fabritia D’Intino, Giuseppe Vincent Giampino e Riccardo Curatti

17-22 OTTOBRE C.ENTRO

Supercinema, Tuscania

IL MERLUZZO SURGELATO, Sara Baldassarre

UNA RISSA. Ovvero come ci sono finita io qui, Arianna Di Stefano
GERGAMI R.1.P. - Requiem per un compleanno, Maria Irene Minelli

7-11 DICEMBRE COMPOSIZIONI

Teatro del Lido di Ostia, Roma
IN.COL.TO. pratiche di biodiversita, Lucia Guarino
BOOSTER, Fabritia D’Intino, Giuseppe Vincent Giampino e Riccardo Guratti
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Eppur si muovono, ancora. Non ancora abbastanza ferme. Alla base c’€ una doppia constante pratica di raccolta. Da una parte la
ricerca dentro gli archivi, dentro il gia filmato: affondando nel tempo, ho creato un “catalogo-archivio” di sguardi, con immagini
selezionate giocando sul’ambiguita del “mettere a fuoco”, che & insieme focalizzare, infuocare (gli animi?) e anche sabotare i
sensi, tra modi di vedere, travisamenti e posture dell’essere (intra)visti. Dall’altra parte, in un ribaltamento magico, realismo
soggettivo che fa da controcampo alla concretezza ruvida del documento, c’¢ il frutto di un ripetuto appostamento, la cattura/raccolta
della vita che ci passa davanti, delle vite che ci oltrepassano. Mentre facciamo altro, lo sguardo si occupa dell’essenziale custodito
negli intervalli, negli attraversamenti, nei corpi che sfuggono. E poi ¢’@ un movimento successivo, quello dell’estrazione, del
prelevamento, il tirar fuori da un continuum gemme oscure o verita folgoranti racchiuse in fotogrammi “infissi”, ricombinando la
vista per frammenti intermittenti, senza nostalgia di una visione totale. Cosa si dicono queste immagini, il precipitato istantaneo di
un flusso di durata imprecisata, con un baratro fuori campo (o fuori scena) che attende che la storia faccia il suo (dis)corso? Colme
di potenzialita, si riversano, cristallizzate, in traiettorie (mi)sconosciute, intrecciando insperati dialoghi in verticale. Immagini impure,
spossessate, disancorate dai loro presenti plot, sempre sul punto di andarsene, eppure qui raggelate, punto di innesco e deposito
di pulsioni per un movimento a venire.

STILLS NOT STILL

SALVATORE INSANA

FONTI

Alcuni frames (pag. 1-4-7-13) sono estratti da «lo ho fissato il fuoco per sempre, 2020~ realizzato in collaborazione con Aamod.
Per gli altri, pag.2-6, frames da « That Elusive Balance », 2021, realizzato a partire dagli home movies di Eva Braun... pag.3-17
da « Nero Enigma », con Elisa Turco Liveri, Dehors/Audela, 2013 ; pag.5 da « Inganni », 2016 ; pag.8 da « La piu lontana patria »,
Dehors/Audela, 2015 ; pag.9-16 da « La cognizione del calore », 2017 ; pag.10-11 da « Ecate, oggi », 2020 ; pag.12 da « Abbagli,
2018 ; pag. 14-15, da « Una traversata », 2018 ; pag.18 da « A propos de I'été de I'ame », Dehors/Audela, 2013.

AAMOD

La Fondazione Archivio Audiovisivo del Movimento Operaio e Democratico, nata alla fine degli anni Settanta, svolge la sua attivita
nel campo della raccolta, conservazione, promozione e produzione di audiovisivi, favorendo la costruzione di una memoria collettiva
dei movimenti sociali e dei loro protagonisti. Primo presidente della Fondazione & stato Cesare Zavattini. La Fondazione cura
ricerche, convegni, rassegne, mostre e pubblicazioni specializzate. E da sempre attiva nel campo della produzione, privilegiando
I"ambito del documentario e del riuso creativo dei materiali d’archivio.
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24 SETTEMBRE TRASMISSIONI

h 15,00 Santa Croce, Tuscania
BOOSTER, Fabritia D'Intino,
Giuseppe Vincent Giampino, Riccardo Guratti

h 16,30 Parco Umberto |1, Tuscania
DANCE OF BEING, Barbara Berti

h 17,30 La Lupa, Tuscania
IL CORPO PROPRIO, IL CORPO DELL'IMMAGINE,
Alessandra Cristiani

h 19,00 Supercinema, Tuscania
METAMORPHOSIS, Carlo Massari

25 SETTEMBRE TRASMISSIONI

h 11,00 Supercinema, Tuscania
METAMORPHOSIS, Carlo Massari

h 12,00 Santa Croce, Tuscania
BOOSTER, Fabritia D'Intino,
Giuseppe Vincent Giampino, Riccardo Guratti

h 15,00 La Lupa, Tuscania
DIARIO PERFORMATIVO: PRATICHE DELLA TRILOGIA,
Alessandra Cristiani

h 16,30 Supercinema, Tuscania
BAU#1 estratto_An interactive piece, Barbara Berti

h 17,00 Supercinema, Tuscania
TRASMISSIONI: Tavola rotonda

22 OTTOBRE C.ENTRO

h 17,00 Supercinema, Tuscania
GERGAMI R.I.P. - Requiem per un compleanno,
Maria Irene Minelli

h 17,00 Supercinema, Tuscania
UNA RISSA ovvero come ci sono finita io qui,
Arianna Di Stefano

h 17,00 Supercinema, Tuscania
IL MERLUZZO SURGELATO, Sara Baldassarre

11 DICEMBRE COMPOSIZIONI

h 18,00 Teatro del Lido, Roma
IN.COL.TO. pratiche di biodiversita,
Lucia Guarino

13 DICEMBRE OSCILLAZIONI
h 17,00 On-line @teatridivetro
PORTA UN PENSIERO

h 18,00 Teatro India, Roma
INCONTRO TRILOGIA,
Alessandra Cristiani

h 19,30 Teatro India, Roma
BOOSTER, Fabritia D’Intino,
Giuseppe Vincent Giampino, Riccardo Guratti

h 20,30 Teatro India, Roma
JUMP!, Opera Bianco

h 21,30 Teatro India, Roma
JOSEFINE, Bartolini/Baronio

CALENDARIO

14 DICEMBRE OSCILLAZIONI

h 17,00 On-line @teatridivetro
PORTA UN PENSIERO

h 18,00 Teatro India, Roma
INCONTRO JOSEFINE, Bartolini/Baronio

h 19,00 & 19,45 Teatro India, Roma
FIRST AND SECOND CLOWN + PHANTASMATA +
THE PLAYHOUSE, Opera Bianco

h 20,30 Teatro India, Roma
CAN CAN, Fabritia D'Intino

h 21,30 Teatro India, Roma
NATURANS - da Auguste Rodin,
Alessandra Cristiani
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15 DICEMBRE OSCILLAZIONI

h 17,00 On-line @teatridivetro
PORTA UN PENSIERO

h 18,00 Teatro India, Roma
INCONTRO ABOUT JUMP!, Opera Bianco

h 19,00 & 19,30 & 20,00 Teatro India, Roma
ATTENTI ALLA RAGAZZA CHE CORRE,
Bartolini/Baronio

h 20,30 Teatro India, Roma
MOZART E SALIERI Puskin suite,
Garbuggino/Ventriglia/Scarpellini

h 21,30 Teatro India, Roma
DIARIO PERFORMATIVO: Pratiche della Trilogia,
Alessandra Cristiani

16 DICEMBRE OSCILLAZIONI

h 17,00 On-line @teatridivetro
PORTA UN PENSIERO

h 19,30 Teatro India, Roma
THE RED THING, Das Ding

h 20,00 Teatro India, Roma
OTHER OTHERNESS, Paola Bianchi

h 20,30 Teatro India, Roma
WANNABE, Fabritia D'Intino

h 21,00 Teatro India, Roma
SE SALISSIMO UN GRADINO,
Garbuggino/Ventriglia/Scarpellini

17 DICEMBRE OSCILLAZIONI/ELETTR@

h 17,00 On-line @teatridivetro
PORTA UN PENSIERO

h 19,30 Teatro India, Roma
IL MERLUZZO SURGELATO, Sara Baldassarre

h 20,00 Teatro India, Roma
UNA RISSA, Arianna Di Stefano

h 20,30 Teatro India, Roma
CERGAMI R.I.P., Maria lrene Minelli

h 21,00 Teatro India, Roma
TRATAKA_UN'IPNOSI COLLETTIVA,
Silvia Cignoli/Salvatore Insana

h 21,30 Teatro India, Roma
B2B primo approdo,
Paola Bianchi, Simona Bertozzi

h 22,30 Teatro India, Roma
MAGNETICA, Serena Dibiase

18 DICEMBRE OSCILLAZIONI

h 19,30 Teatro India, Roma
THE CASTLE, Riccardo Guratti

h 20,00 Teatro India, Roma
ASSIMILIA, Paola Bianchi

h 21,00 Teatro India, Roma
DIE WELT IST SCHON,
Giuseppe Vincent Giampino

h 21,30 Teatro India, Roma
LA PARTE MALEDETTA,
Compagnia Teatro Akropolis

CALENDARIO

19 DICEMBRE OSCILLAZIONI/ELETTR@

h 18,30 Teatro India, Roma
ESITAZIONI AVVERSE 1.0,
Alessia Damiani

h 19,00 Teatro India, Roma
SUPERSTITE, Lucia Guarino

h 20,00 Teatro India, Roma
TWITTERING MACHINE,
ADA Collettivo informale per la scena

h 21,00 & 22,00 Teatro India, Roma
NOPOLIS, Paola Bianchi
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TEATRO INDIA
Lungotevere Vittorio Gassman, 1, Roma

TEATRO DEL LIDO
Via delle Sirene, 22, Lido di Ostia, Roma

SUPERCINEMA
Via Giuseppe Garibaldi, 1, Tuscania

Via della Lupa, 10, Tuscania

SANTA CROCE
Piazza Basile, Tuscania

PARCO UMBERTO II
Via Borgo Nuovo, 2, Tuscania

Instagram @teatridivetro
Facebook @teatridivetro
YouTube @teatridivetrotriangoloscalenoteatro

direzione artistica Roberta Nicolai

organizzazione Andrea Grassi

produzione Elisa Vago

consulenza musicale Enea Tomei

assistente direzione artistica e comunicazione Margherita Masé
ufficio stampa Antonella Bartoli

web Jacopo Pietrinferni

coordinamento tecnico Renato Criscuolo

progetto visivo “Stills not still” di Salvatore Insana

INFO & PRENOTAZIONI promozione @triangoloscalenoteatro.it
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