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Venti appuntamenti compongono il cartellone di Urbinoinscena 2011.2012, ricca ed articolata stagione del Teatro Sanzio di Urbino realizzata nella collaborazione consolidata e pluriennale fra assessorati alla cultura e al turismo del Comune di Urbino e AMAT e con il sostegno della Regione Marche e del Ministero per i Beni e le Attività Culturali. Il programma disegna un percorso che tocca generi diversi che connotano le sezioni in cui il cartellone è esplicitato, teatro, danza, teatro ragazzi, la città in scena alle quali si aggiungono quest’anno opera ed arte. Il cartellone si snoda fra classici e testi moderni, riletture, novità e piacevoli appuntamenti domenicali riservati ai più piccoli. Con i percorsi della ricca offerta culturale della città, Urbinoinscena, rispetto ad una generica “stagione teatrale”, sottolinea la forza del Teatro Sanzio quale grande palcoscenico.

Il via alla grande stagione è affidata l’8 novembre all’evento inaugurale – proposto nell’ambito di Ars Libraria 2011 – che vede protagonista Medea del giovane regista Antonio Mingarelli, uno tra gli artisti selezionati da Matilde. Piattaforma della nuova scena marchigiana promossa dalla Regione Marche e dall’AMAT. Si tratta di un’affascinante e particolare lettura del capolavoro di Euripide in una versione itinerante che avrà luogo a La Data, Sala del Maniscalco e Rampa di Francesco di Giorgio Martini (posti limitati, prenotazione obbligatoria).

La sezione teatro si compone di sei spettacoli. Si inizia il 15 novembre con Art trasposizione del testo di Yasmina Reza – autrice contemporanea di grande interesse - interpretato da tre attori di talento come Alessio Boni, Alessandro Haber, Gigio Alberti diretti da Giampiero Solari. Il 20 gennaio la scena è per il debutto in prima nazionale – che segue una residenza di allestimento al Teatro Sanzio di circa dieci giorni - di L’arte del dubbio versione teatrale di Stefano Massini dal testo di Gianrico Carofiglio con protagonisti i poliedrici Ottavia Piccolo e Vittorio Viviani guidati dall’occhio complice di Sergio Fantoni in un viaggio sorprendente fra gli iceberg di una realtà spesso “finta”, tutta da scoprire, da svelare, da smascherare. Il 15 febbraio si prosegue con Dr. Jekyll & Mr. Hyde stravagante ed imperdibile musical di Giancarlo Sepe con Alessandro Benvenuti, Rosalinda Celentano che vedrà sulla scena il ritorno delle “mitiche” gemelle Kessler. Gaia De Laurentis è la protagonista il 28 febbraio di Lisistrata nella versione del regista Stefano Artissunch, un colto e fantastico viaggio nella poetica di Aristofane celebre commediografo fra i maggiori del teatro classico. Un amatissimo attore a tutto tondo come Stefano Accorsi, forte di una solida formazione teatrale alle spalle, è il protagonista il 12 marzo di Orlando furioso. Ballata in ariostesche rime per un cavalier narrante da Ludovico Ariosto nell’adattamento teatrale e per la regia di Marco Baliani, narratore di spicco della scena italiana. La chiusura della sezione teatro è il 23 marzo con Antonio Latella, maestro della scena, regista tra i più innovativi del teatro europeo, e il suo Un tram che si chiama desiderio testo capolavoro di Tennessee Williams con protagonisti due attori di talento come Laura Marinoni e Vinicio Marchioni.

Tre gli appuntamenti di danza. Il 29 marzo il Balletto di Toscana Junior, applaudita formazione di giovani talenti diretta da Cristina Bozzolini presenta Coppelia di Fabrizio Monteverde, coreografo di grande comunicatività ed eleganza. Il 19 aprile Ambra Senatore propone Passo un lavoro che nasce dalla volontà dell’artista di danzare maggiormente rispetto alle sue creazioni precedenti dando fiducia al corpo e dal desiderio di dirigere per la prima volta un gruppo. La sezione si chiude il 10 maggio con l’ormai tradizionale appuntamento con la Nuova Danza Italiana. Anticorpi Explo. I "pezzi brevi" di Angela Rabaglio e Paolo Amerio, Martina Cortelazzo e Leonardo Diana, talenti e progetti emersi dalla Vetrina giovane danza d’autore testimoniano con la loro originalità qualità ed evoluzioni della nuova coreografia italiana.
Urbinoinscena si completa con tre appuntamenti poetici e fantasiosi dedicati ai più piccoli – Un’Odissea. Spuntini di viaggio di Millima Teatro (27 novembre nell’ambito di Ars Libraria), Hansel e Gretel di Cassepipe (26 febbraio) e Voglio la luna! di Teatro Pirata e Gruppo Baku –; due spettacoli proposti dalla Compagnia Dialettale Urbinate nell’ambito della sezione la città in scena, En te dag manca na lira (5 e 6 gennaio) e La Calandria (29 e 30 aprile); due appuntamenti con l’opera lirica a cura dell’Associazione Musicale Praeledium con l’Orchestra Sinfonica G. Rossini di Pesaro, Falstaff di Giuseppe Verdi (26 dicembre) e Il Tabarro di Giacomo Puccini e Cavalleria Rusticana di Pietro Mascagni (3 aprile). Urbinoinscena è impreziosita dalla sezione arte che prevede un’esposizione di opere, tre tele, di Amir Yeke – interessante artista iraniano che vive a lavora a Roma - fruibili nel foyer del Teatro Sanzio da novembre a gennaio.

Tre sono le tipologie di abbonamento: teatro (da euro 55 a euro 105), danza da euro 18 a euro 35, teatro ragazzi 21 euro ridotto 13. I nuovi abbonamenti sono in vendita dall’8 all’11 novembre presso la biglietteria del Teatro Sanzio (tel. 0722 2281).

Informazioni: AMAT 071 2072439, www.amat.marche.it.

nell’ambito di Ars Libraria 2011






EVENTO INAUGURALE
8 NOVEMBRE 2011

La Data, Sala del Maniscalco e Rampa di Francesco di Giorgio Martini

Vocitinte

MEDEA

da Euripide

con Lino Musella, Gabriele Falsetta

regia Antonio Mingarelli

aiuto regia Monica Ruggeri
sound designer Simone Cicconi

la compagnia Vocitinte fa parte della piattaforma “Matilde”. Progetto di Regione Marche e Amat

Non c’è più speranza per la vita dei bambini, non c’è più speranza. Vanno verso la morte. Euripide, Medea
La tragedia di Euripide è prima di tutto la tragedia sull’uccisione dell’Infanzia dell’Uomo, un’elegia sull’innocenza perduta. Nella via crucis di questo spettacolo lo sguardo del pubblico coincide con quella della protagonista, entrambi immersi in un viaggio di formazione che è al contempo il racconto del passaggio dalla giovinezza all’età adulta, dal tempo dell’illusione a quello della disillusione. Una Medea vista da lontano, duemila anni dopo. Duemila anni di violenza, di guerre, di olocausti. Cosa rimane di Medea? Che ne è stato – visto con gli occhi del presente - del suo atroce, inspiegabile omicidio? Chi è oggi l’uomo? Come si confronta con quel peccato originale, con quella colpa eterna?

Formata da attori provenienti dal Piccolo Teatro, Vocitinte ha messo in scena L'uomo, la bestia e la virtù di Luigi Pirandello, Due fratelli di Paravidino, L’estremo limite di Berardelli (Premio Tondelli per la Drammaturgia 2009), spettacolo finalista di Asti Teatro 2010 e del Festival Nuove Sensibilità 2010.

Antonio Mingarelli si diploma nel 2008 presso la Scuola di Teatro del Piccolo di Milano diretta da Luca Ronconi con cui ha lavorato in Opera Seria di De Calzabigi. Sempre per il Piccolo lavora in Alice da Carroll per la regia di Bronzino. Ha partecipato negli anni a spettacoli diretti da Barberio Corsetti (Tra cielo e terra), Carriglio (Assassinio nella cattedrale), Salvo (Gramsci a Turi per il Napoli Teatro Festival). Da regista ha realizzato Istruttoria, Macbeth, Riccardo III e Troiane, Rifrazioni, Notti Bianche, Due fratelli e L’uomo, la bestia e la virtù. Ha fondato e dirige la Compagnia Vocitinte.
15 NOVEMBRE 2011










TEATRO
Nuovo Teatro diretto da Marco Balsamo

in coproduzione con Gli Ipocriti

ART

di Yasmina Reza

traduzione Alessandra Serra

con (in ordine alfabetico) Gigio Alberti, Alessio Boni, Alessandro Haber
regia Giampiero Solari

scene Gianni Carluccio

luci Marcello Iazzetti

costumi Nicoletta Ceccolini

La commedia della commediografa e scrittrice francese Yasmina Reza solleva la questione dell’arte e dell’amicizia, ruotando attorno tre amici di vecchia data: serge, marc e yvan. serge, assecondando la sua passione per l’arte moderna, ha acquistato un dipinto molto costoso intorno al quale ruoterà il dibattito dei tre amici sul significato dell’arte astratta in paragone ad arti più rappresentative e tradizionali. sotto la superficie, la commedia esplora con ironia la profondità e la complessità dell’amicizia.

Un quadro bianco, pagato molto. Scattano le reazioni degli amici di chi lo ha comprato. Esagerate, forse guidate dalla passione, dall’amicizia. L’amicizia. Il passaggio di un’esistenza insieme. Soli. Creando alleanze. Due contro uno. Altri due contro uno. Si provoca violenza nei rapporti. Violenza. Il tutto accade, forse, inconsapevolmente, dentro il quadro bianco. Forse è così, tutta la vicenda, le discussioni appassionate, le verità, le bugie, le alleanze, le insicurezze, tutto accade dentro il quadro bianco. Come un passaggio dentro un quadro bianco.

Il paradosso del testo fa in modo che ci si rida sopra. Con ironia, con affetto, una risata in cui ci si riconosce.

L’apparente satira sull’arte contemporanea diventa la finestra per entrare in un meccanismo di rapporti sull’amicizia. Il tutto… dentro un quadro bianco. Dentro. Dopo esserci passati… ci si confonde con il paesaggio e si sparisce. Giampiero Solari

Marc è un uomo senza mezze misure, duro, o bianco o nero, o con me o contro di me, uno che si spezza ma non si piega, che è sempre meglio la verità detta in faccia, anche se fa male, uno che non ha paura di essere "antipatico" in un mondo di persone che cercano di farsi accettare facendo "i simpatici", uno sempre controtendenza, provocatore, fuori riga. Nemico di ogni moda, specie di quelle artistiche, che lanciano nuove tendenze ogni momento nel tentativo di scimmiottare una vivacità culturale, nemico della "buona società" borghese. Nemico, e questo è il suo problema, quasi di tutto. Gigio Alberti

Serge è un dermatologo, in un periodo molto delicato della sua vita, divorziato con figli, probabilmente sta mettendo tutto in discussione e cerca abbastanza disperatamente di essere accettato dall'Elite della società in cui vive ed essendo amante dell'arte pensa di assurgere a questo gradino "superiore" frequentando l'ambiente dell'arte contemporanea, fino a quando non riesce ad acquistare un quadro che insegue da parecchi mesi, un quadro bianco, costosissimo, il giocattolo nuovo da mostrare agli amici e di cui vantarsi, un segno visibile con il quale vuol far capire che le cose sono cambiate. Credo che Serge sia il burattinaio di Art, perché si assume, consapevolmente, la responsabilità di un "assassinio": quello della parità. Alessio Boni

Yvan ha la pazienza dell’uomo mite. Dell’uomo mite ha la collera debordante, spropositata ed inopportuna tipica di chi ha scelto, per vocazione o inettitudine, di mediare, di fare da paciere, di imporsi come presenza silenziosa, punto di equilibrio tra due caratteri fortissimi, competitivi e discordanti quali Marc e Serge. Yvan ha la tenera debolezza di chi non è nato per essere trascinatore, del giocatore che non sa impostare ma è capace di giocare solo di rimessa. Non crea la propria vita, si adatta alla propria vita, non la sceglie, viene scelto, quasi sempre per ultimo, ultima risorsa sicura ed affidabile, l’amico che ci sarà sempre poiché contempla con terrore l’idea di distruggere rapporti non creati da lui ed ai quali non è indispensabile. Alessandro Haber
20 GENNAIO 2012










TEATRO

residenza di allestimento

La Contemporanea

L’ARTE DEL DUBBIO

da Gianrico Carofiglio

versione teatrale Stefano Massini

con Ottavia Piccolo, Vittorio Viviani

regia Sergio Fantoni

musiche dal vivo eseguite da Nicola Arata

scene Nicolas Bovey

prima nazionale

L'arte del dubbio, che è certamente un libro intrigante, ma nasce come un manuale per addetti ai lavori, può essere uno spettacolo teatrale? All'inizio, oltre al tema affascinante del processo, ci ha intrigato la struttura aperta del libro, la possibilità di fare spettacolo non con la forma canonica della commedia, personaggi, intreccio, inizio e finale; ma con un racconto articolato in quadri, alle volte rivolgendosi direttamente al pubblico in sala, alle volte affidandosi, per i momenti più spettacolari, allo strumento dell'interrogatorio, all'uso libero e spregiudicato della parola e alla forma del processo, che è la modalità  più antica di teatro che ci sia.

Da questo disinvolto uso della parola nasce l'altro elemento spettacolare della nostra particolare Arte del dubbio: una moderna commedia dell'arte dove i giochi di parole delle maschere antiche sono sostituiti dai giochi di parole che si fanno quotidianamente nelle nostre società contemporanee. 

Ottavia Piccolo e Vittorio Viviani sono, in senso proprio e in senso metaforico, gli attori di questo gioco perverso, spericolato, senza rete: dove la struttura narrativa della commedia è sostituita da una forma teatrale aperta, fatta di colloquio diretto col pubblico, di personaggi che entrano ed escono dai ruoli, di interventi visivi non necessariamente legati alla scenografia ottocentesca. Come ci dice Massini: “Un decalogo di norme e regole per stanare il dubbio, ribaltare quel che sembra, scardinare il muro dell’ovvio. Insomma: un vero balsamo per la mente, continuamente messa alla prova da un agguerrito mitragliamento di stimoli e sollecitazioni. Questo è il profilo che sta assumendo giorno dopo giorno L’arte del dubbio. Non c’è niente - in questa libera versione dal spregiudicato libro di Gianrico Carofiglio – che possa esser dato per scontato. Tutto è oggetto di un’ironica, brillantissima rivoluzione. Si parla di verità con la minuscola e con la maiuscola. Si parla di insidie e di trappole nascoste fra le parole e nelle parole. Si parla innanzitutto dei nostri giorni, dei nostri temi caldi, di quello che sta fuori dai teatri. Guidati dall’occhio complice di Sergio Fantoni – arbitro di una partita a tennis fra sostanza e apparenza – i nostri due poliedrici campioni Ottavia Piccolo e Vittorio Viviani saranno gli accompagnatori del pubblico in un viaggio sorprendente fra gli iceberg di una realtà spesso “finta”, tutta da scoprire, da svelare, da smascherare. Presi direttamente da verbali autentici dei nostri Tribunali, compariranno in scena truffatori e pentiti, poliziotti e camorristi: un’umanità pronta a testimoniare la verità o la menzogna, in quel gigantesco teatrino che si chiama ahimè realtà."

15 FEBBRAIO 2012










TEATRO

Bis Tremila s.r.l.

DR. JEKYLL & MR HYDE

Sogni e Visioni

liberamente ispirato al racconto di Robert Louis Stevenson

un musical ideato e diretto da Giancarlo Sepe

con Alessandro Benvenuti, Rosalinda Celentano

con la partecipazione straordinaria di Alice & Ellen Kessler

scene Almodovar

costumi Giovanni Ciacci

colonna sonora a cura di Harmonia Team

con musiche originali di Davide Mastrogiovanni

disegno luci Umile Vainieri

disegno audio Paolo Astolfi

organizzazione e distribuzione Lo Studio Martini

BENE E MALE, due anime dimorano nei nostri petti, e questo ha attraversato i tempi, i luoghi, gli esseri umani che giocano con le cose, da tiranni e da re illuminati indifferentemente, senza rispetto per nessuno: a turno si è mostri e servi fedeli. Si ama e si odia. Questo è uno spettacolo basato sul doppio, sulla trasformazione, sull’accostamento di due segni diversi, due colori. Gli anni del Dr. Jekyll e Mr. Hyde sono gli anni di Jack lo squartatore, gli anni del grande successo dell’attore Richard Mansfield, che proprio nei primi giorni di agosto ( 1888 ) si  esibiva al Liyceum di Londra in una trasposizione teatrale del romanzo di Robert Louis Stevenson. In un suo celebre saggio sulla vocazione artistica che trova consolazione nella passione che l’uomo riserva solo sulle cose che ama, intravediamo il Dr. Jekyll che, stanco dell’accademismo e convinto dell’ eterogeneità dello spirito umano, cerca di dare corpo e fattezze all’altro lato del proprio animo, tenuto in soggezione dalle convenzioni e dagli scrupoli dettati dal peccato. Egli è come un artista che, amante della propria creatura, le da vita e l’accudisce anche se si rivela una figlia snaturata a cui però si deve maggior cura Jekyll persegue una vita diversa dalla sua, diversa dalla retorica del perbenismo: battezza, ama, protegge, odia e ammira la libertà di Hyde in piena epoca vittoriana, invidia il suo coraggio. Come in una scena divisa in due parti, seguiamo i personaggi, ossessionati da un io camaleontico, in lotta  con l’altra faccia della luna del mondo. Ritroviamo dottor Jekyll in riva al mare  che sogna e si dispera e sente l’aria dolce del  sentimento. Segue i giovani e cade ai piedi della bellezza e della gioventù, spia una donna che ama e che rivede in altri luoghi, perversa e disumana, assassina. Canta alla luna, e balla con lei, ama non riamato. Odia ed è amato. La città di Jekyll è una città del peccato dove si muove un serial killer dell’ottocento, è una città fatta d’uomini divenuti mostri  di egoismo e di sontuose apparenze. Si ammazzano i poveri e si amano i ricchi, si mettono al mondo mostri e si bruciano angeli. Ci si trasforma in fragili lupi per difendersi, per non rischiare d’essere sopraffatti. Questo dualismo, quest’idea manichea del mondo è la lotta tra il vecchio e il giovane, tra il passato e il futuro, tra musica e danza. La scoperta di un mondo sotterraneo che attiene a tutto il genere umano, il coraggio di vivere così come si è scoperto d’essere e pagarne le conseguenze. Un viaggio nella sfera delle possibilità che si pongono davanti all’uomo, che non sempre può scegliere e che spesso diventa solo vittima. Londra 1888: in un vicolo è stato ritrovato il corpo di una prostituta martoriata da trentanove coltellate, il suo sangue lambisce la porta di un sotterraneo da cui provengono urla disumane, nel vicolo si affacciano giovani prostituti curiosi e donne dalla doppia vita, avvocati e politici e professionisti alla ricerca di una verità. Si odono rumori di carrozze che si squassano sulle strade umide e dissestate, insieme a voci di giovani da un club dove chi l’intrattiene è uno strano personaggio basso e tozzo che canta e dileggia le umane virtù. Il doppio e la trasformazione che vive in mezzo a noi e di cui non conosciamo granchè. Cosa è meglio, chi è più degno di un altro? Noi viviamo, amiamo, lavoriamo, balliamo, e cantiamo, ma tutto ciò sembra non bastarci mai. Meglio sfidare la gravità, il pericolo, la piattezza, la consuetudine, l’equilibrio e giocare con la vita, col tuo corpo squassato dalla diversità? Cosa ci restituirà mai l’insensatezza della gioventù? L’atmosfera è quella del fumetto d’autore, quello in bianco e nero, dove il sangue è come l’inchiostro, dove tra le musiche riecheggiano anche canzoni contemporanee riarrangiate per lo spettacolo, e dove le danze nascono dall’estro dell’attore e dal fascino dei protagonisti, anche loro diversi, e assillati dal lato oscuro. Venti interpreti che cantano, recitano e ballano. Giancarlo Sepe
28 FEBBRAIO 2012










TEATRO

Synergie Teatrali e Teatro Ventidio Basso

in collaborazione con AMAT

LISISTRATA

da Aristofane

con Gaia De Laurentiis

e con Stefano Artissunch, David Quintili, Stefano Tosoni

e un coro di 14 pupazzi

regia Stefano Artissunch

Lisistrata è un colto e fantastico viaggio nella poetica di Aristofane celebre commediografo fra i maggiori del teatro classico. La particolarità della messa in scena è nella contaminazione fra Cabaret e Burlesque, tale contaminazione si evidenzia nelle musiche, nelle atmosfere e nei costumi.

Nella storia la guerra non fa dasfondo alla commedia, ma la penetra in tutta la sua drammaticità divenendone protagonista. Lo spettacolo è un' omaggio a tutti i caduti per la Patria, in tutte le guerre, che per la bandiera, non hanno esitato a sacrificare in silenzio la propria esistenza nella speranza di un domani migliore.

Il filo conduttore è Lisistrata che con lo stratagemma dello sciopero del sesso ricatta i guerrieri spartani ed ateniesi a trattare la pace per porre fine alla guerra del Peloponneso. Proprio la sua fermezza ed arguzia favoriscono il gioco comico ma anche polemico e riflessivo nella commedia. Lisistrata non è solo una donna che convince le altre ad attuare lo sciopero del sesso ma è lei che si fa motore di un dolore universale: "sciagurate siamo noi donne a portare il peso della guerra, partoriamo i nostri figli e li mandiamo a fare i soldati!"

Visivamente tutto il fantastico di Aristofane viene restituito sia nella scelta dell’allestimento, sia nell’utilizzo di pupazzi e fantocci che rafforzano l’onirico della scena interagendo drammaturgicamente con i protagonisti.

In tal modo l’arte del teatro diventa magia capace di rievocare figure di corpi, musiche, parole ed immagini come strumenti per esplorare l’animo umano. I protagonisti si affrontano sui tre piani rialzati della scenografia

sviluppando al massimo l’azione scenica per esasperare in maniera giocosa e dinamica gli umori del dramma comico di Aristofane. La scena è bianca, compatta e severa, a delineare uno spazio dove passato e presente si incontrano, dove la satira implacabile, feroce e corrosiva esplode con una grande sequenza di immagini ed uno spirito senza limite di tempo aggredendo la società e la Polis (Atene).

12 MARZO 2012










TEATRO

Nuovo Teatro

ORLANDO FURIOSO

ballata in ariostesche rime per un cavalier narrante

da Orlando Furioso di Ludovico Ariosto

con Stefano Accorsi
adattamento teatrale e regia Marco Baliani

Trasferire l’Orlando Furioso in una presenza teatrale è impresa degna di cavalieri erranti, anzi narranti. Stefano Accorsi veste i panni di un simile cavaliere e si cimenta con l’opera ariostesca cavalcando il tema oneroso dell’amore e delle sue declinazioni, amore perso sfortunato vincente doloroso sofferente sacrificale gioioso e di certo anche furioso. Per star dietro alle tante storie d’amorosi sensi e avventure ad essi corrispondenti, il cavalier narrante dovrà assumere cangianti sembianze, essere al contempo tanti volti e cuori e multiformi voci e diversificati corpi, a volte femminil sostanza, a volte magica, fantasmifera assenza, o per contrasto conturbante presenza. Nell’entrare e uscire da siffatte presenze, e sopratutto nel dar seguito alla fantasmagorica passione del suo doppio Orlando, il cavaliere Stefano perderà anche suo senno, e cercarlo dovrà in quei luoghi del sogno di cui siam fatti, si sa, come di stoffa, noi attori erranti. Ad accompagnare la peregrinazione d’amore ci penserà la musica, che lungi dal farsi a sua volta cavaliera servente, costringerà l’attore a duelli e dispute e dissidi e smacchi e scacchi, come presenza assai poco discreta incarnata in vivi corpi musicanti e strumentanti. Monologando, narrando, melologando, digressionando, le rime ottave del grande poeta risuoneranno in sempre nuove sorprese, in voci all’ascolto inaspettate, in suoni all’orecchio stupiti. Dicono che a narrare storie il mondo diventi assai meno terribile, e per tal compito, in questi tempi amari dove a parlare sembra essere solo la realtà, ci siam messi all’opera, con passo volatile e leggero, ma per toccare sostanze alte e un sentire sincero. Marco Baliani
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TEATRO

Emilia Romagna Teatro Fondazione

Teatro Stabile di Catania

UN TRAM CHE SI CHIAMA DESIDERIO

di Tennessee Williams

traduzione Masolino D’Amico

con Laura Marinoni, Vinicio Marchioni, Elisabetta Valgoi

Giuseppe Lanino, Annibale Pavone, Rosario Tedesco

regia Antonio Latella

scene Annelisa Zaccheria

costumi Fabio Sonnino

luci Robert John Resteghini

suono Franco Visioli 

”La debolezza è sublime, la forza spregevole. Quando un uomo nasce, è debole ed elastico. Quando muore è forte e rigido. Quando un albero cresce, è flessibile e tenero; quando diviene secco e duro, esso muore. La durezza e la forza sono le compagne della morte. La flessibilità e la debolezza esprimono la freschezza della vita. Perciò chi è indurito, non vincerà.” [LAO-TZE, epigrafe al Giullare Pamfalon di Leskov]
Quando leggo le parole di Tennessee Williams, accade qualcosa di raro che a me è successo poche volte; oltre ad ascoltarle e farle diventare parte della mia mente e dei miei pensieri, le parole si vedono, si materializzano, diventano cose, persone ma soprattutto ferite. Sono lì davanti a te come in un film proiettato su di una grande pagina, o su di uno schermo improvvisato con una tenda delle nostre madri; si muovono con un’apparente normalità, protette da abiti bianchi, da magliette troppo strette o troppo sudate, dietro ad occhiali da bravo ragazzo. Eppure basta un nulla che quelle ferite camuffate riprendono a sanguinare, a perdere inchiostro, lasciando macchie indelebili che con fatica ridanno senso alle parole, o meglio, un solo significato riconoscibile. Non c’è un solo personaggio nei testi di T. Williams che non sia ferito, rotto, spezzato. A tutti manca un qualcosa, è come se nella loro incompiutezza ci fosse il senso del vivere. Vacillano, in un mondo affollato da tante note di un piano sempre suonato da dite nascoste, da tanto sudore, da tanto fumo, da tante urla, da tante stanze troppo piccole e troppo piene, da tanto alcool, da tanto sud, da tanto Mississipi e soprattutto da tante cose del vivere quotidiano: eppure nonostante la miriade di oggetti che si prendono lo spazio, sembra sempre che il nulla sia il luogo dell´anima. Quel vuoto pieno d´ombre  Wim Wenders lo racconta in modo unico nel suo film  “Lo stato delle cose” dipingendo una natura morta di oggetti, che io oserei chiamare una natura morta del realismo. Ed è proprio il sovrabbondante realismo che trovo in Williams, che mi fa subito pensare ad una dimensione dove il reale è natura morta, dove il realismo, per la troppa realtà, perde la sua concretezza diventando memoria di uno stato; è come un oggetto rotto che nonostante la riparazione non sarà mai più quell’oggetto, ma solo la memoria di quella cosa. Ed è in questa memoria che i nostri personaggi si muovono, quasi come se le cose fossero un labirinto necessario allo stare nel mondo e a ricordarsi ciò che si era.

Immagino un luogo dove le cose vivono di una propria luce, sono le cose che illuminano i corpi, fantasmi di una memoria, mostruose nel loro esserci state e nel loro esserci anche dopo la morte. Le cose sopravvivono al tutto. Le cose ci sopravvivono. Arthur Miller rimproverava Williams di non immergere i suoi personaggi in un concreto tessuto di circostanze storiche. Io credo che proprio questa sia la grandezza di T. Williams: svuotando i suoi testi da un contesto storico ha reso i personaggi memorabili, enormi ed universali, sembrano a tratti eroi ed eroine delle grandi tragedie greche, dove l’eroe questa volta accetta la decadenza del vivere quotidiano senza sfidare gli dei, ma lottando con le proprie ossessioni, proprio come fa Blanche, la protagonista del nostro testo, troppo ammalata di vita per riuscire a vivere. In lei tutto sembra menzogna, finzione, artificio ma quella maschera tragica è troppo dolorosa per non sgretolarsi e scoprire che l’urlo non è un buco in un volto di argilla ma è uno squarcio dell´anima impossibile da sopportare e che gli unici déi moderni che possono salvarla sono i medici (figure spesso presenti nei testi di T. Williams). A loro ci si affida pur di morire vivendo in un lirismo di assenze, in un ultimo tentativo disumano che ci obbliga e ci costringe ad usare tutte le nostre forze pur di adeguare la realtà ad un ideale e vincere l´angoscioso senso di solitudine. Antonio Latella
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DANZA

Compagnia Junior BdT
direzione artistica Cristina Bozzolini

COPPELIA

balletto in un atto

drammaturgia, regia e coreografia Fabrizio Monteverde

musica Leo Délibes

costumi Santi Rinciari

luci Andrea Barese

Con questa nuova creazione, nella settima stagione teatrale di ininterrotta attività della vivace ed agguerrita formazione dello Junior BdT, con giovani talenti tutti formatisi nella Scuola del BdT, Fabrizio Monteverde e Cristina Bozzolini riprendono un percorso di solidale e feconda collaborazione artistica, più che ventennale, cui si devono alcune delle produzioni e delle esperienze più qualificate della storia e della cronaca della danza italiana di questi ultimi decenni. Questa nuova Coppelia ne sarà testimonianza probante, nonché marchio di fabbrica di valori di eccellenza del ‘made in Italy’, anche nei panorami della produzione artistica di danza.

C’è un angolo della mente che non riesce a razionalizzare la paura del diverso e di ciò che non conosciamo, mettendo in evidenza tutte le nostre paure, anche le più infantili. Il terrore di rimanere soli fa compiere tortuosi percorsi come in un racconto dell’orrore. Coppelia non è altro che il punto di partenza per un viaggio che ha come meta la ricerca dell’altro, ovvero, l’Amore. È solo con questo indispensabile ingrediente che il sangue e la vita riescono a fluire dentro ad un corpo e a dare un senso all’esistenza. La ricerca disperata di voler donare la vita è semplicemente la necessità di amare. Fabrizio Monteverde

Partito nel 2002 come spin off' dell'attività didattica dell'omonima Scuola, ben presto lo Junior Balletto di Toscana è diventato una realtà artistica analoga a celebrate esperienze internazionali come l'NDT2. Formato da giovani la cui età va dai 16 ai 21 anni l'ensemble diretto da Cristina Bozzolini si è immediatamente imposto per il riconoscibile piglio con cui affronta palcoscenici sempre più prestigiosi nazionali e internazionali, e soprattutto i diversi stili coreografici cui viene sollecitato. Ed è proprio l'apertura a diversi autori ed esperimenti coreografici - sulla stregua dell'antico BdT - con un occhio privilegiato alla scena italiana e una progettualità capace di osare che rende ancor più interessante il progetto artistico dello Junior Balletto di Toscana e di fatto ne fa una duplice fondamentale palestra per testare nuovi autori e interpreti della più giovane generazione.

19 APRILE 2012










DANZA

COMPAGNIA AMBRA SENATORE

PASSO

progetto e coreografia Ambra Senatore

in collaborazione con Caterina Basso, Claudia Catarzi

Matteo Ceccarelli, Elisa Ferrari, Tommaso Monza

musiche Brian Bellott e Andrea Gattico

luci Fausto Bonvini

produzione Fondazione Musica per Roma, Chateau Rouge-Annemasse

Espace Malraux scène nationale de Chambéry et de la Savoie

CARTA BIANCA programme ALCOTRA – coopération France/Italie

Le Polaris de Corbas, EDA, Festival Delle Colline Torinesi

S.P.A.M!, Festival Interplay – Torino

in collaborazione con Indisciplinarte, Fondazione Teatro Piemonte Europa

Reiss Arti Performative, Teatro Cucinelli, L’Arboreto Teatro Dimora di Mondaino

con il sostegno di MIBAC/ DIP. Spettacolo

Regione Toscana/Sistema Regionale dello Spettacolo, Fondazione Monte dei Paschi di Siena

Progetto vincitore del Premio Equilibrio 2009 della Fondazione Musica per Roma
Questo lavoro ha due moventi: la volontà di danzare maggiormente rispetto alle mie creazioni precedenti, di cercare un movimento in dinamica e nello spazio dando fiducia al corpo, e il desiderio di dirigere un gruppo per la prima volta. Passo ruota intorno a due macroquestioni: da un lato il rapporto tra realtà e finzione, il limite tra il dentro e il fuori della scrittura scenica, tra partitura e imprevisto; dall’altro la relazione, il rapporto tra individuo e collettività. Giochiamo con la finzione teatrale e con la variazione inaspettata e continua del senso: l’inattesa deviazione della percezione è una componente del gioco teatrale e di fatto, anche la vita pone di fronte al continuo trasformarsi del senso di quello che incontriamo, chiedendoci elasticità, capacità critica e allenamento al dubbio, alla messa in discussione. Ambra Senatore
I danzatori, allo stesso tempo disarmati e costruiti, sono esposti allo sguardo e creano una complicità con lo spettatore tramite una danza dinamica e tinta di ironia giocosa, squarciata, a tratti, da pennellate di esistenza anche dai toni più scuri. Si ride senza sapere esattamente perché. Si è toccati da quei corpi semplicemente presenti all’azione, che negano la possibilità di un’univoca interpretazione degli accadimenti, lavorando sul dubbio e sulla sorpresa. 

Ambra Senatore nata a Torino nel 1976, lavora nell’ambito del teatro di danza in Italia e in Francia dal 1997. Dopo alcune esperienze di creazione collettiva dal 2004 è autrice di suoi spettacoli. Ha collaborato con Jean Claude Gallotta, Giorgio Rossi, Georges Lavaudant ( Théâtre de l’Odéon, Parigi), Marco Baliani; è parte della compagnia ALDES, diretta da Roberto Castello. Collabora come autrice con Antonio Tagliarini. Si forma con Raffaella Giordano, Carolyn Carlson, Dominique Dupuy, Jean Cébron, Malou Airaudo, Bill T. Jones, Ivan Wolf, Nigel Charnock, Karin Waehner, Michele Abbondanza, Antonella Bertoni e Roberto Castello. Nel 2001 frequenta l’Accademia Isola Danza di Venezia, diretta da Carolyn Carlson. Ha concluso un dottorato sulla danza contemporanea in Italia e collabora all’insegnamento di Storia della Danza presso il DAMS di Torino e presso l’Università Statale di Milano. Ha pubblicato La danza d’autore. Vent’anni di danza contemporanea in Italia, UTET, Torino, 2007. Vince, con il progetto Passo, il Premio Equilibrio 2009 della Fondazione Musica per Roma.
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DANZA

NUOVA DANZA ITALIANA

Anticorpi Explo

Angela Rabaglio | Paolo Amerio Do not, maybe
Martina Cortelazzo The cut-tuk show
Leonardo Diana Verso la luce
in collaborazione con
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Una nuova generazione di artisti rende particolarmente vitale lo scenario della danza contemporanea italiana. Nel corso della serata andranno in scena gli ultimi lavori di quattro promesse della nostra scena, tutti talenti e progetti emersi dalla "Vetrina giovane danza d'autore" promossa dal network Anticorpi XL per la loro originalità che testimoniano qualità ed evoluzioni della nuova coreografia.

DO NOT, maybe

di e con Angela Rabaglio e Paolo Amerio

L'atmosfera all'interno della performance si ispira al modello borghese di un tennis club e prevede un delicato connubio tra sport ed eleganza. Magnetismo ed attrazione si alternano a momenti di puro gioco. La mente oscilla nostalgica tra l‘esigenza di apparire e quella di scoprirsi da un punto di vista più profondo. Durante l'intera durata della performance si legge un desiderio di ricerca mirato a qualcosa di non conosciuto, non ancora chiaro. Teatro e pura fisicità si alternano. I danzatori sono immersi in un continuo estremo dialogo tra loro stessi, il tempo e lo spazio. Competizione e superficialità sono i mezzi dei quali essi si servono per giungere ad una dimensione più vera, più intima. Sono così sospesi tra il pretendere e l' essere.

Angela Rabaglio e Paolo Amerio si sono conosciuti presso la Theaterschool Amsterdam nel 2009. Hanno condiviso numerose esperienze e progetti diretti da alcuni coreografi ed insegnanti quali Emio Greco, Club Guy n‘ Roni, Martin Sonderkamp, Heidi Vierthaler, Manuel Ronda, Michael Schumacher, Jan Martens, Liat Waysbort, Itamar Serussi Sahar e Silvia Gribaudi. Legati da una profonda amicizia hanno incominciato a collaborare nel 2010. DO NOT, maybe è la loro prima creazione insieme. Il processo creativo che li ha portati alla creazione del pezzo proposto è frutto di un lavoro di ricerca totale comprensivo di diverse fonti di ispirazione unito a due fisicalità e backgrounds diversi. Entrambi sono affascinati dalle infinite possibilità che nascono dall‘unione di teatro e movimento.

THE CUT-TUK SHOW

di e con Martina Cortelazzo

consulenza artistica Giovanna Scardoni musica Nicola Conte, Cristiano Malgioglio

montaggio musicale e suoni Roberto Lanciai disegno luci Enrico Berardi

costumi Giovanna Gech, Martina Cortelazzo

Una cuoca ci conduce lungo il confine tra i movimenti quotidiani del cucinare e quelli astratti della danza attraverso una ricetta. A partire dal tono asciutto e tecnico del “Pollo marinato alla chutney di prugne e zenzero”, caratterizzato dai precisi ed unici gesti della cucina-c’è un solo modo per eseguirli correttamente, “accadono”, quasi in modo scisso ed inconsapevole del corpo, delle fratture nella presenza e nei gesti della cuoca. Come se il mondo della cucina diventasse il luogo in cui gradatamente prendessero piede divagazioni fisiche appartenenti ad un altro inconciliabile mondo.  The cut-tuk show è l’interrogazione di un corpo nella giungla della cucina/vita verificando, tra oscillazioni e spaesamenti, la possibilità di trasfomarsi in una cuocadanzatrice. 

Martina Cortelazzo, nasce a Verona, si forma e lavora come danzatrice in Italia e in Francia. Dal 2001 al 2007 è sociologa libera professionista in un Dipartimento per la salute mentale e continua parallelamente la propria ricerca sul movimento. Nel 2006 apre lo Spazio Tad&dans a Verona dedicato alla danza e alle arti performative all’interno del quale si occupa dell’organizzazione di eventi e della cucina. Nel 2008 si diploma al corso professionale per cuochi alla scuola del Gambero Rosso a Roma. È finalista nel concorso Giovane Danza  d’autore 2010 della Regione Veneto, nel 2011 è selezionata dal Network Anticorpi XL per circuitare in Italia con la performance. Tra le date più significative il Teatro Kismet (Bari), Teatro Miela (Trieste) Teatro Momo (Mestre), Fondamenta Nuove (Venezia) Almagià (Ravenna). Sarà presente al Festival Exister_11 Destinazioni di Milano il prossimo maggio.

Hanno collaborato: Elena Franchini, Giulia Fontanini, Chiara Frigo, Alessandro Lasferza.

VERSO LA LUCE

coreografia e danza Leonardo Diana

musica Airchamber3 video Marzia Maestri poesia Gertrude Stein

costumi Lucia Castellana luci Mario Bacciottini

Verso la Luce è uno spettacolo nato dalla collaborazione triennale con Versiliadanza e l’artista Susanne Linke.

Debutta nell'ambito di MOVING_movimento 2007 un progetto di Fabbrica Europa e viene invitato all’interno di vari festival sia in Italia sia all’estero tra i quali Festival Intercorpi di Torino, nella sezione Inside off, Spring Festival a Poznan (Polonia), Festival Mono-dance a Budapest (Ungheria), New Baltic Dance a Vilnius (Lituania), Highfest a Yerevan (Armenia).

Il coreografo ed unico interprete Leonardo Diana è accompagnato da tre musicisti (Andrea Ferraris, Luca Serrapiglio e Andrea Serrapiglio) che suonano dal vivo eseguendo musiche originali composte per lo spettacolo.

Il lavoro di Diana si compone di tre quadri. Nel primo, il corpo dell’attore dialoga col suo doppio psichico, nel secondo, abbandonato a se stesso, si snoda e si contorce come un meccanismo difettoso, infine cambia pelle per rinascere in una nuova dimensione. Spettacolo di formazione, si potrebbe anche dire, includendovi il suo senso letterale di passaggio da una forma ad un’altra. Più estesamente, Diana parla, ma senza parole, della condizione umana, dell’uomo disorientato e della sua ossessiva ricerca di un’identità. In questi tempi di vita liquida, per citare il filosofo Barman, l’identità è caratterizzata dall’instabilità, dal continuo fluttuare verso nuovi stadi che, azzerandosi ogni volta, annullano le precedenti acquisizioni in un processo potenzialmente senza fine. Ma se l’identità è costituita propriamente dal suo permanere, dal suo essere costante nel tempo, l’uomo contemporaneo sembra per questo averla persa, senza però aver rinunciato a cercarla.

Lo spirito, costantemente assoggettato al nuovo che sempre incombe, incapace così di costruirsi un vero e proprio orizzonte esistenziale, sembra aver demandato il problema dell’identità al corpo, al suo semplice apparire e situarsi. L’identità si configura allora come la giusta postura da assumere di volta in volta, per collocarsi e posizionarsi adeguatamente in un mondo in mutazione continua. Di questo sembra parlare il bel lavoro di Diana. Ma come può il corpo da solo assumersi questo compito? Non può, è la risposta implicita dell’autore. E’ come se a quel corpo, che sulla scena vediamo stendersi e contrarsi senza posa, mancasse il libretto delle istruzioni che lo informasse del suo corretto funzionamento e del ruolo che gli spetta, ruolo che prima di tutto, sarebbe definito e garantito dal gesto appropriato, dal modo giusto di disporsi all’interno dello spazio e alla presenza degli altri. 

Leonardo Diana nasce nel 1978 a Livorno. Tra i suoi insegnanti di danza: Angela Torriani Evangelisti, Simona Bucci, Paolo Mereu, Charlotte Zerbey, Alessandro Certini, Jacqueline Davenport, Susan Barnet, Eugenio Scigliano e Aurora Benelli. Ha inoltre partecipato a laboratori di Franco Di Francescantonio, Gabriella Bartolomei, Carolyn Carlson, Susanne Linke, Richard Haisma, Julien Hamilton, Micha Van Hoecke, Beatrice Libonati e Tanya Khabarova. Per cinque anni segue un corso di perfezionamento per danzatori contemporanei, tecnica Nikolais, diretto da Simona Bucci e Paolo Mereu e studia tecnica release e contact improvvisation con Charlotte Zerbey e Alessandro Certini. Dal 2003 lavora come danzatore con l'Associazione Versiliadanza di Angela Torriani Evangelisti. Nell'estate 2004 prende parte allo spettacolo prodotto da Versiliadanza Assaggi di Potere - Macht Das Was?, coreografie di Susanne Linke. Nello stesso anno presenta una videoperformance all'inaugurazione del nuovo centro d'arte contemporanea Quarter di Firenze. Nel 2005 si diploma in scenografia presso l'Accademia di Belle Arti di Firenze. Nel 2007 inizia la collaborazione con i musicisti AirChamber3 con i quali mettono in scena il suo primo assolo “Verso la Luce” nell’ambito di Moving_Movimento, un progetto di Fabbrica Europa, spettacolo che presenta in vari festival, sia in Italia sia all’estero. Nel 2008 collabora, come danzatore, con Versiliadanza a una coproduzione con la compagnia Small Theatre di Yerevan (Armenia) mettendo in scena lo spettacolo Seven Senses. Nel 2009 lavora come danzatore nella compagnia del Teatro stabile di Bremen, in Germania, sotto la direzione artistica del coreografo Urs Dietrich prendendo parte allo spettacolo Dividendo, con le coreografie dello stesso e alla produzione dello spettacolo Double lives, coreografie di Tero Saarinen.  Nel 2011 il suo lavoro E l’Uomo creò Se stesso è selezionato come finalista del IV Premio Equilibrio per la Danza, di Roma. Dal 2004 fa anche parte della compagnia di teatro di figura Porte Girevoli diretta da Claudio Cinelli con la quale mette in scena vari spettacoli in Italia e all'estero.
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TEATRO RAGAZZI

nell’ambito di Ars Libraria 2011

Millima Teatro

UN’ODISSEA 

spuntini di viaggio

di e con Mimma Pieri e Lilli Valcepina

progetto luci Andrea Violato

Uomini, dei, viaggi, miraggi, magie, bugie… questi sono gli ingredienti fondamentali per cucinare qualcosa di delizioso da servire al banchetto degli dei, sempre affamati di nuove storie. E chi sta ai fornelli? Apollo e la sua fedele Musa ispiratrice! Ma, come spesso accade, gli ambiti manicaretti si rivelano pasticci e i sospirati ritorni a casa… un’Odissea! Cosa bolle in pentola? Lo raccontano due attrici trasformandosi nei diversi personaggi che Ulisse incontra nel suo viaggio verso Itaca dopo la fine della guerra di Troia. Comicità, invenzioni e colpi di scena fanno da contorno e alla fine (con buona pace delle interpreti che non citeranno tale battuta)… il pranzo è servito! Il racconto del viaggio di Ulisse parla di curiosità, nostalgia, paura, coraggio, amore: sentimenti universali che appartengono all’essenza dell’uomo. Affrontare ostacoli, misurarsi con Dio e con l’ignoto, lottare per un’idea, incontrare mostri e persone fantastiche, fa parte del vissuto di ognuno. Queste sono le motivazioni che ci hanno spinto a riproporre, attraverso la metafora e la trasformazione di oggetti di uso quotidiano, una delle opere letterarie più significative della nostra cultura.

Mimma Pieri e Lilli Valcepina, attrici, diplomatesi nel 1991 presso la Civica Scuola d'Arte Drammatica Paolo Grassi di Milano, partecipano a numerose produzioni teatrali tra cui Aquarium, pluripremiato spettacolo del Laboratorio Teatro Settimo (TO). Collaborano con registi quali Marco Baliani, Gabriele Vacis, Roberto Corona, Gianluigi Gherzi, Eugenio Allegri, Beppe Rosso, Claudio Cavalli. Nel 1998 si associano dando vita a millima teatro e realizzando diversi progetti che vanno dalla conduzione di laboratori rivolti a studenti e corsi di formazione per insegnanti nelle scuole, alle letture teatrali e percorsi di avvicinamento alla lettura (anche inseriti nel progetto "Nati per leggere") presso le biblioteche comunali della Lombardia. Sono, inoltre, autrici ed interpreti  di spettacoli di teatro ragazzi (Rumore di mostro - 2004 ; Un'Odissea, spuntini di viaggio - 2005).
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TEATRO RAGAZZI

Cassepipe /Eventeatro

HANSEL & GRETEL

liberamente tratto da omonima fiaba dei fratelli Grimm

scritto e diretto da Vincenzo Manna

con Federico Brugnone, Elisa Gallucci, Maria Grazia Laurini

Daniele Parisi, Gaia Termopoli

suono, luci, oggetti di scena Cassepipe

costumi Laura Rhisausi

spettacolo vincitore del Premio Scenario Infanzia 2010

La storia di Hansel e Gretel, pur nel rispetto del plot originario, diviene pre-testo capace di trasmettere suggestioni estetiche e simboliche forti, nel raffinato lavoro di sottrazione visuale e di integrazione con le musiche. La fiaba antica diventa narrazione attuale mentre affronta i temi dell’abbandono, della fame, della possibilità del riscatto attraverso la messa in comune di affetti e risorse. Lo spettacolo disegna con efficacia l’ambiente fisico e sentimentale in cui si muovono i personaggi, con elementi scenici essenziali ai quali contribuiscono fondamentalmente le ottime prestazioni degli attori, dotati di forti tratti espressionisti dai quali traspare l’attenta osservazione del patrimonio del cinema muto e del teatro magico ed essenzialista contemporaneo. La giuria del Premio Scenario
Hansel e Gretel è una di quelle fiabe che non ci stanchiamo mai di ascoltare, una di quelle storie che trovano sempre qualche elemento di contatto con la realtà presente e con la vita del lettore/spettatore di ogni epoca.

Il perdersi, l’improvvisa solitudine, le molliche di pane, la via smarrita… e la casa dove sentirsi al sicuro. Ma lì una strega! In scena il vagare senza alcune meta di due bambini che ci catapultano in una fiaba dal sapore agrodolce. Sul palco scarno il bosco è un labirinto nel quale provare ad uscire con i propri mezzi dopo avventure, incubi, e tanta paura.

Cassepipe/Eventeatro raccontano una storia cruda e di grande suggestione, coinvolgendo lo spettatore in un gioco emotivo avvincente: paura, rabbia, tristezza, gioia, attesa, speranza, sorpresa… Il tutto raccontato con una messa in scena semplice e agile, dove la fa da padrone l’azione e l’interpretazione degli attori, la magia evocativa della musica e dell’immagine, la poesia di oggetti quotidiani che si animano e creano un mondo unico, un mondo crudele e magico così lontano da noi ma, allo stesso tempo, così vicino.

6 MAGGIO 2012








TEATRO RAGAZZI

Teatro Pirata

in collaborazione con Gruppo Baku

VOGLIO LA LUNA!

ideazione, drammaturgia e regia Simone Guerro, Lucia Palozzi

con Ilarla Sebastianelli, Fabio Spadoni, Simone Guerro

allestimento e figure Ilaria Sebastianelli, Alessio Pacci

spettacolo finalista al Premio Scenario Infanzia 2010
Fabio è nella sua cameretta, alle prese con i suoi giochi ma soprattutto con comandi, raccomandazioni e rimproveri della mamma. Non è per niente tranquillo, gli sembra che le cose non vadano mai come lui vorrebbe e di non poter far niente per cambiarle. Finché una notte, come per magia, viene svegliato da un soffio di vento e si accorge che lì, proprio nella sua camera, è venuta a trovarlo la luna! È bellissima, grande, luminosa… giocano insieme e poi lei, così come è arrivata, scompare. Fabio non è mai stato così felice. Decide che vuole averla a tutti i costi e parte per una fantastica  avventura  alla fine della quale riesce a catturare la luna  e a portarla in camera sua. Gli sembra che tutti i suoi problemi siano finiti per sempre, solo che Fabio non sa che nel mondo, senza più la luna nel cielo, i problemi sono appena cominciati. Comprenderà allora che non sempre si può volere tutto per sé ciò che appartiene anche agli altri… e con un gesto magico e poetico deciderà di condividere lo splendore della luna con il pubblico dei bambini. La storia è accompagnata dalla narrazione, dalla musica dal vivo e da scene di teatro di figura con pupazzi e ombre.

L’idea di questo spettacolo nasce dall’incontro con Fabio, un ragazzo affetto dalla sindrome di Down. Fabio ha uno sguardo aperto al mondo come quello dei più piccoli e la capacità di credere che se si vuole davvero qualcosa sia possibile ottenerla. Per questo non poteva essere che lui l'unico interprete di questa storia, che in sé racchiude il senso più profondo della nostra operazione: rendere una cosa impossibile possibile. Quando Fabio ci ha detto che voleva fare “l'attore del teatro col microfono” abbiamo sorriso di circostanza, ma poi è arrivata l'idea di questo spettacolo. Fabio ha costruito con noi il suo clown, la sua maschera, esaltando le caratteristiche della sua personalità e sviluppandola su registri comici. Ha lavorato da vero attore, con serietà e precisione non comuni, creando un personaggio unico, la cui simpatia è pari solo alla poeticità, donando a una storia “normale” la fragile e incomprensibile bellezza della vita. Simone Guerro, Lucia Palozzi
6 DICEMBRE 2011










OPERA

FALSTAFF

commedia lirica in tre atti (sei quadri), su libretto di Arrigo Boito

musica Giuseppe Verdi

interpreti Omar Camata baritono Jo Sang Hyun baritono
Marco Borella Fenton tenore Stefano Consolini tenore
Marco Voleri tenore Luca Gallo basso
Irina Kapanadze soprano Maria Abbate soprano
Silvia Pasini contralto Nino Batatunashvili mezzosoprano
Orchestra Sinfonica “G. Rossini” - Pesaro

direttore M° Daniele Agiman

Coro Lirico Praeludium 

regia Renato Bruson

regista collaboratore Renato Bonajuto

scene e costumi Ass. Praeludium

Falstaff è l'ultima opera di Giuseppe Verdi. Il libretto di Arrigo Boito fu tratto da Le allegre comari di Windsor di Shakespeare, ma alcuni passi furono ricavati anche da Enrico IV, il dramma storico nel quale per la prima volta era apparsa la figura di Sir John Falstaff. La prima ebbe luogo il 9 febbraio al Teatro alla Scala di Milano con la direzione di Edoardo Mascheroni. La regia e la preparazione vocale degli artisti è affidata al grandissimo baritono Renato Bruson, uno dei massimi interpreti del secolo nel ruolo del protagonista.

3 APRILE 2012
IL TABARRO & CAVALLERIA RUSTICANA

Orchestra Sinfonica “G. Rossini”- Pesaro

M° concertatore e direttore Andrea Dindo

Coro Lirico Praeludium

regia, costumi e disegno luci Beppe De Tomasi – Renato Bonajuto

scene Accademia di Belle Arti – Bologna

IL TABARRO

opera lirica in un atto su libretto di Giuseppe Adami

musica Giacomo Puccini

interpreti Omar Camata baritono Alessandro Moccia tenore
Stefano Consolini tenore Luca Gallo basso
Simona Baldolini soprano Nadiya Petrenko mezzosoprano
CAVALLERIA RUSTICANA

opera lirica in un atto su libretto di Giovanni Targioni-Tozzetti e Guido Menasci

musica Pietro Mascagni

interpreti Simona Baldolini soprano Fabio Valenti tenore
Nadiya Petrenko contralto Omar Camata baritono
Irene Molinari mezzosoprano
Il Tabarro e Cavalleria Rusticana è un dittico di opere in un atto che raramente si rappresentano assieme (solitamente Cavalleria di Pietro Mascagni viene abbinata a Pagliacci di Leoncavallo, mentre Il Tabarro fa parte del trittico di Puccini con Suor Angelica e Gianni Schicchi). Però sono due opere con grandi legami: entrambe di fortissimo impatto emotivo, accomunate dal tema centrale della gelosia, e da quello del tradimento. Due opere di stampo verista. La regia è eccezionalmente affidata al grande maestro Beppe De Tomasi per Il Tabarro, ed al suo assistente storico (ora regista affermato) Renato Bonajuto per Cavalleria. La scenografia, sotto le indicazioni dei due maestri, è oggetto di studio e realizzazione per gli allievi della Accademia di Belle Arti di Bologna, coadiuvati dal Conservatorio “B. Maderna” di Cesena.
5 E 6 GENNAIO 2012








LA CITTÀ IN SCENA

Compagnia Dialettale Urbinate

EN TE DAG MANCA NA LIRA

tre atti in dialetto urbinate

liberamente tratto da Non ti pago di Eduardo De Filippo

regia Amleto Santoriello

La foto del defunto padre del padrone di casa è l'elemento attorno al quale si sviluppa l'intreccio della commedia. La proprietà del sogno come assurdo fondamento del contenzioso personale tra un impiegato e il suo datore di lavoro. La fortuna esagerata dell'uno contrasta con l'incredibile, sproporzionata sfortuna dell'altro, e innesca una strampalata disputa tra soprannaturale, superstizioni, verità e diritto. L'assurda cocciutaggine del protagonista, spinta fino al drammatico, determina situazioni paradossali che provocano effetti comici irresistibili. Il contrasto generazionale, infine, diventa rancore, piacere della vendetta che, però, non si consumerà fin in fondo.

29 E 30 APRILE 2012
Compagnia Dialettale Urbinate

LA CALANDRIA

quattro atti in dialetto urbinate

liberamente tratto da La Calandria di Bernardo Dovizi da Bibbiena
regia Amleto Santoriello

Rappresentata per la prima volta nel 1513, nella Sala del Trono del Palazzo ducale di Urbino. La commedia ha come modelli gli autori latini e il Boccaccio. Il riferimento immediato (I Menaechmi di Plauto) alla commedia latina è evidente dall'intreccio fondato sugli equivoci causati da due gemelli con la sola differenza che in Plauto sono in scena due maschi  che vengono continuamente scambiati l'uno con l'altro, mentre nel testo del Bibbiena i gemelli sono di sesso diverso. La fonte boccacciana rinvia al personaggio di Calandrino da cui discende lo sciocco protagonista (Calandro). 

NOVEMBRE 2011 – GENNAIO 2012








ARTE

Foyer del Teatro Sanzio

AMIR YEKE

esposizione

Requiem for a technique

2010, tecnica mista su tela, cm50x200

Requiem for an ''ism''

2010, tecnica mista su tela, cm70x200

Dinamismo della Vita

2010 olio su tela, cm100x80

Amir Yeke è nato a Teheran (Iran), la sua formazione artistica si è svolta fra Iran, Armenia e Italia. Ora lavora a Roma. Vivere con le realtà di diverse culture coincide con il testimoniare, e a volte lo sperimentare, una vasta varietà di approcci e soluzioni nel loro intento di  trattare gli interrogativi della vita. Con l'impegno di “filtrare” gli attuali approcci e soluzioni Amir Yeke contribuisce a espandere la propria coscienza e coglie nuovi indizi per affrontare le contraddizioni del suo essere. Un bisogno di raccontare questa sua storia, di osservatore e osservato, lo urge a imparare e padroneggiare le sue abilità artistiche affidando loro il compito del racconto.

Il registro della sua ricerca sono le sue opere, sempre in Spazi Indipendenti dal Tempo...

Mostre

2010 - “Spazi Indipendenti dal Tempo”, Galleria degli Archi, Comiso, a cura di Giovanna Dalla Chiesa

collettive:

2011- Rassegna Internazionale D’arte G.B. Salvi “Marche Visionarie e Plurali: Exempla”, Sassoferrato

2011 - “ Arte Expo”, Arezzo

2008 - “Roma: Commercio e Tradizione”, Sala Colleoni, Accademia Belle Arti di Roma

2008 - “Castellarte”, Santa Severina, Crotone

2008 -  “RaccontArti”, Galleria Interculturale Permanente, Roma

ABBONAMENTI 

TEATRO [sei spettacoli]

settore A
€ 105,00
ridotto* € 80,00

settore B
€ 80,00

ridotto* € 65,00

settore C
€ 55,00

DANZA [tre spettacoli]

settore A
€ 35,00
           ridotto* € 25,00
ridotto € 23,00 [iscritti scuole danza]

settore B
€ 25,00 
ridotto* € 20,00
ridotto € 18,00 [iscritti scuole danza]

settore C
€ 20,00

TEATRO RAGAZZI [tre spettacoli]

posto unico numerato


intero € 21,00 


ridotto € 13,00 [da 4 a 14 anni]

* giovani fino a 24 anni e studenti

VENDITA ABBONAMENTI

rinnovo dal 3 al 5 novembre

nuovi dall’8 all’11 novembre 

BIGLIETTI 

settore A 
€ 20,00
ridotto* € 15,00

settore B
€ 15,00
ridotto* € 12,00

settore C
€ 10,00

Coppelia, Passo

settore A
€ 15,00
ridotto* € 12,00
ridotto € 10,00 [iscritti scuole danza]

settore B
€ 12,00
ridotto* € 10,00
ridotto € 8,00 [iscritti scuole danza]

settore C
€ 8,00

Nuova Danza Italiana

posto unico numerato


intero
€ 10,00 
ridotto* € 8,00

ridotto € 7,00 [iscritti scuole danza]

Medea [evento inaugurale]

posto unico numerato [posti limitati, prenotazione obbligatoria] 

intero € 8,00 

ridotto* € 5,00 

* giovani fino a 24 anni e studenti

TEATRO RAGAZZI

posto unico numerato


intero € 8,00 

ridotto € 5,00 [da 4 a 14 anni]

LA CITTÀ IN SCENA

platea, palchi di primo e secondo ordine
€ 8,00

palchi terzo ordine



€ 5,00


loggione




€ 3,00

OPERA

settore A 
€ 30,00 
ridotto* € 25,00

settore B
€ 25,00 
ridotto* € 20,00

settore C
€ 15,00

* giovani fino a 24 anni, studenti e abbonati della stagione teatrale 2011/2012 che hanno esercitato il diritto di prelazione contestualmente all’acquisto dell’abbonamento

VENDITA BIGLIETTI

Biglietteria del Teatro Sanzio aperta due giorni precedenti la rappresentazione [domenica e festivi esclusi]; nei giorni di rappresentazione [domenica e festivi inclusi] dalle 16 fino ad inizio spettacolo

AMAT tel. 071 2072439

dalle ore 10 alle ore 16 [sabato e festivi esclusi]

biglietteria on line

www.amat.marche.it

www.vivaticket.it

BIGLIETTERIA TEATRO SANZIO 

tel. 0722 2281

dal lunedì al venerdì dalle ore 16 alle ore 20

sabato dalle ore 11 alle ore 13 e dalle ore 18 alle ore 20

INFORMAZIONI

Assessorato alla Cultura, Assessorato al Turismo tel. 0722 309222 / 309602

www.urbinoculturaturismo.it   

urbino.cultura@comune.urbino.ps.it
urbino.turismo@comune.urbino.ps.it

Teatro Sanzio tel. 0722 2281

AMAT tel. 071 2072439

www.amat.marche.it

INIZIO SPETTACOLI

ore 21 

Medea [evento inaugurale]

tre repliche ore 21, 22 e 23

teatro ragazzi 

ore 17

