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È una festa per tutti gli spettatori Urbinoinscena 2012.2013, stagione del Teatro Sanzio di Urbino che nel 2012 celebra il trentennale dalla riapertura. E per festeggiare il Teatro nell’età del suo pieno splendore, il Comune di Urbino Assessorato alla Cultura e l’AMAT con il sostegno della Regione Marche e del Ministero per i Beni e le Attività Culturali presentano un ricco programma da novembre a maggio, un percorso che tocca generi diversi che connotano le sezioni in cui il cartellone è esplicitato: teatro, danza, ragazzi, la città in scena e arte. Testi classici e moderni, riletture, novità e piacevoli appuntamenti domenicali riservati ai più piccoli: Urbinoinscena vuole essere una ricca offerta culturale per la città, più chiara e variegata rispetto ad una generica “stagione teatrale”. La sezione dedicata al teatro prende avvio il 15 novembre con Paolo Poli che si ripresenta per stupire con leggiadri e pungenti quadri recitati-cantati-danzati nel suo stile unico ed inconfondibile, che questa volta si apre con Aquiloni al mondo poetico di Giovanni Pascoli. Silvio Orlando porta in scena il 30 novembre Il nipote di Rameau, uno dei testi più divertenti e brillanti del Settecento francese di Denis Diderot. Una commedia brillante sul tema del sesso, del tradimento, dell'amore e di tutto quello che si è perduto e che nessuno può restituirci è Non c’è tempo amore al Sanzio il 18 dicembre con Amanda Sandrelli, Blas Roca Rey, Edy Angelillo e Lorenzo Gioielli. Valerio Binasco, pluripremiato regista e attore, assurto in questi anni, in entrambi i ruoli, a una delle figure più rappresentative del teatro e del cinema italiani, è in scena con La tempesta di William Shakespeare il 24 gennaio in veste di interprete e regista della neonata compagnia Popular Shakespeare Kompany. 
Il 26 febbraio Urbinoinscena prosegue con Un amore di Swan, spettacolo tratto dalla seconda parte dell’opera Ricerca del tempo perduto di Marcel Proust nel quale Federico Tiezzi – grazie all’interpretazione di Sandro Lombardi, Elena Ghiaurov e Iaia Forte – restituisce la storia di un tormento, di un amore che diventa ossessione, malattia, rovina, ritratto di una società in via di disfacimento. Servo di scena, uno dei più celebri testi teatrali di Ronald Harwood, interpretato e diretto da Franco Branciaroli approda al Sanzio il 7 marzo. L’opera – dalla quale fu tratta l’adattamento cinematografico dell’omonimo film di culto di Peter Yates - è ritagliata ad hoc sulla figura di un attore di grande carisma. L’11 aprile torna nella città ducale Anna Bonaiuto, attrice tra le piú straordinarie del nostro Paese, intensa protagonista dell'appassionato monologo La belle joyeuse dedicato alla “bella e gioiosa” principessa Cristina Trivulzio di Belgioioso.

Tre sono gli appuntamenti dedicati alla danza. Si inizia il 13 dicembre con La boule de neige in prima italiana ad Urbino al termine di una residenza di creazione. Lo spettacolo - creato nel 1985 da Fabrizio Monteverde per la Compagnia Baltica e danzato oggi dal Balletto di Toscana Junior - è considerato uno dei migliori brani coreografici di danza contemporanea italiani, tanto da essere stato scelto da Marinella Guatterini (tra i maggiori esperti di danza a livello europeo e critico di danza de “Il Sole 24 Ore”) per essere inserito nell’innovativo nell’ambito del progetto RIC.CI che prevede la ricostruzione di sette coreografie che hanno fatto la storia della danza contemporanea. Il 19 marzo torna la Nuova Danza Italiana con Anticorpi Explo. I "pezzi brevi" di Ramona di Serafino, Maristella Tanzi e Carlo Quartararo, Daniele Ninarello e 7/8 chili, talenti e progetti emersi dalla Vetrina giovane danza d’autore, testimoniano con la loro originalità qualità ed evoluzioni della nuova coreografia italiana. Il 17 aprile il viaggio nell’arte coreutica prosegue con il Balletto Teatro di Torino, una delle più mature formazioni del panorama italiano contemporaneo, in Didone e Enea, creazione del talentuoso coreografo Matteo Lavaggi che riprende in chiave contemporanea l’amore fra la regina di Cartagine ed Enea narrato da Virgilio nell’Eneide.
Il percorso dedicato ai bambini si articola in cinque tappe. Il 2 dicembre nell’ambito di Ars Libraria 2012 va in scena Cappuccetto Rosso di Ersilia Danza, uno spettacolo di danza che nasce dal desiderio di dare nuovi significati ad una delle fiabe europee più antiche e raccontate di tutti i tempi. Il 27 gennaio in occasione della Giornata della Memoria il Teatro Sanzio ospita Pinosso della Compagnia Prese Fuoco, un viaggio attraverso una delle pagine più oscure della storia con uno spettacolo che attraversa il teatro di prosa, le ombre, le marionette, il videoclip musicale e il videogioco. Il 17 febbraio è la volta di Eccentrici Dadarò con Mostry uno spettacolo sul sentimento della paura e il 3 marzo la scena è per L’elefante smemorato e la papera ficcanaso della Compagnia Burambò dedicato ai più piccini.
Urbinoinscena esce dal teatro e va ad “abitare” il 5 maggio il Museo della Città, luogo di grande suggestione e fascino, con un progetto dal titolo Ho paura del vento pensato ed ideato dalla compagnia Baku proprio per questo spazio. Il Museo della Città di Urbino ha inciso sulla cornice del cortile interno un verso di Paolo Volponi: “Sappiate che ho paura di volare, di essere chiuso tra questa gente adulta. Ho paura del vento che non sceglie”. Da qui prende il titolo lo spettacolo, che avrà luogo proprio nel cortile interno del Museo: i piccoli spettatori ritroveranno le parole del titolo incise sulla pietra, come una scenografia naturale che li comprende, in un richiamarsi e trasformarsi di segni. Il tema dello spettacolo sarà il rapporto tra la città ideale e la città reale. Urbino e la città rinascimentale saranno l'ispirazione per un racconto che nei modi, negli ambienti e nei personaggi è agito in ogni tempo e in ogni luogo. Anche per questa stagione Urbinoinscena accoglie nella sezione la città in scena esperienze del territorio con la Compagnia Dialettale Urbinate che presenta il 22 dicembre El presep e il 19 e 20 aprile Pension modesta. Dal 15 novembre al 31 maggio sarà inoltre possibile visitare presso il Teatro Sanzio la mostra Marco Ceccarini. L’uomo pavone - promossa nell’ambito del progetto Infinitamente Salve. Sguardi contemporanei sull’arte e dedicata all’artista urbinate– che arricchisce e completa Urbinoinscena con una sezione dedicata all’arte.
Dal 27 ottobre vendita abbonamenti presso la biglietteria del Teatro Sanzio (072 2281).
ufficio stampa AMAT

Barbara Mancia 071 2075880 – 335 7756368 – b.mancia@amat.marche.it

15 novembre 2012









TEATRO

Produzioni Teatrali Paolo Poli – Associazione Culturale

AQUILONI

due tempi di Paolo Poli

liberamente tratti da Giovanni Pascoli

con Paolo Poli
e con Fabrizio Casagrande, Daniele Corsetti
Alberto Gamberini, Giovanni Siniscalco
regia Paolo Poli

scene Emanuele Luzzati
costumi Santuzza Calì
musiche Jacqueline Perrotin
coreografie Claudia Lawrence
L'arte scenica di Paolo Poli si ripresenta per stupirci con leggiadri e pungenti quadri recitati-cantati-danzati nello stile unico ed inconfondibile dell'artista, che questa volta si apre al mondo poetico di Giovanni Pascoli. 
Aquiloni: allegoria del comporre poetico, giocattolo antico preindustriale che affettuosamente ci ricorda il grande poeta. Fino alla metà del Novecento la scuola italiana si nutrì della sua produzione. La critica letteraria a cominciare da Croce privilegiò le rime giovanili, fino a Contini che ne elogiò il plurilinguismo, a Pasolini che rilevò la dicotomia psicologica, per arrivare a Baldacci che ne curò la ricca antologia. Da Myricae e dai Poemetti lo spettacolo intende evocare la magia memoriale e la saldezza linguistica nelle figure contadine di un'Italia ancora gergale. I floreali motivi della Bella Epoque accompagneranno gli ascoltatori nel ricordo del volgere del secolo. Le scene sono sempre del grande Emanuele Luzzati, i costumi di Santuzza Calì, le musiche di Jacqueline Perrotin e le coreografie di Claudia Lawrence. Accanto a Paolo Poli quattro attori di vaglia e uno staff tecnico di prim'ordine.

30 novembre 2012









TEATRO
Cardellino 

IL NIPOTE DI RAMEAU
di Denis Diderot

adattamento Edoardo Erba e Silvio Orlando

con Silvio Orlando, Amerigo Fontani, Maria Laura Rondanini

e con un clavicembalista
regia Silvio Orlando

scene Giancarlo Basili
costumi Giovanna Buzzi

Silvio Orlando porta in scena uno dei testi più divertenti e brillanti del Settecento francese, capolavoro satirico, parabola grottesca di un musico fallito, cortigiano convinto, amorale per vocazione avvolto in un lucido cupio dissolvi. Nella sua imbarazzante assenza di prospettive edificanti, nella riduzione della vita a pura funzione fisiologica riesce in maniera paradossale a ribaltare la visione del bene e del male, del genio e della mediocrità, della natura umana e delle possibilità di redimerla. Rameau si è offerto attraverso i secoli come un nitido archetipo di libero servo, innocua foglia di fico per padroni a tolleranza variabile. Scorgiamo dietro la sua perversità le paure del filosofo del perdere se stesso e i propri riferimenti etici nell'affrontare un primo embrione di libero mercato delle idee che intuiva stesse nascendo in quel turbolento e fervido scorcio di secolo.
Rameau manca dai nostri teatri dagli inizi degli anni Novanta, un ventennio di profonde mutazioni nel corpo della nostra società civile, le sue contorsioni intellettuali quindi assumono nuovo e violento impatto e nuovi motivi di aspro divertimento.

Trasformando l'arguto pamphlet di Diderot in una messa in scena in abiti moderni, Silvio Orlando, con la collaborazione di Edoardo Erba, riflette sul ruolo dell'intellettuale nel mondo moderno, sulla sua presunta autonomia e incorruttibilità. Al suo interno, possiamo trovare una riflessione sulla differenza fra cultura delle élite e cultura popolare e sulle ipocrisie e le ambiguità della nostra società civile.

Silvio Orlando ha creduto in un Rameau anti-eroe e lo vivacizza con un fuoco di fila di argomentazioni condite da pantomime esilaranti, divertendo il pubblico del tutto esaurito che lo applaude a scena aperta.

[Toni Colotta, “Avvenire”]
18 dicembre 2012









TEATRO

Sala Umberto Produzioni

NON C’È TEMPO AMORE

scritto e diretto da Lorenzo Gioielli
con Amanda Sandrelli, Blas Roca Rey
Edy Angelillo, Lorenzo Gioielli
scene e costumi Claudia Cosenza
disegno luci Luca Barbati
Una commedia brillante sul tema del sesso, del tradimento, dell'amore e di tutto quello che si è perduto e che nessuno può restituirci. Non c’è tempo amore descrive il sommesso rimpianto di una gioventù perduta e mai vissuta fino in fondo.
Edoardo Massimi è un medico generalista di mezz'età. Legge il pensiero. Per lui, scapolo ostinato, avere una relazione duratura è praticamente impossibile. Un suo vecchio amico, Rudy Sottile, un giorno va a farsi visitare perché sua moglie Gemma è convinta soffra di satiriasi (eccessivo appetito sessuale). Quest'ultimo effettivamente ama molto il mondo femminile e ha un'amante. Ma la sua situazione di Rudy è patologica o è comune a tutti i maschi quarantenni? Nel frattempo Edoardo incontra, casualmente, una donna di cui non riesce a leggere il pensiero. Sembra finalmente che abbia trovato l'amore ma lei rifiuta di sposarlo, gettandolo nello sconforto. Gemma, intanto, si occupa della sua sconsolata amica Nora, le cui intense ma sfortunate relazioni sentimentali si concludono, al massimo, dopo tre mesi. È proprio di Rudy l'idea di far incontrare il dottor Massimi e Nora ad una cena in casa propria sperando avviare una conoscenza fra i due. Ma la serata non andrà esattamente come previsto e svelerà molti segreti che cambieranno per sempre la vita dei quattro personaggi. 

24 gennaio 2013









        TEATRO

Popular Shakespeare Kompany
LA TEMPESTA
di William Shakespeare
con Valerio Binasco, Fabrizio Contri, Fortunato Cerlino, Andrea Di Casa

Simone Luglio, Gianmaria Martini, Deniz Ozdogan, Fulvio Pepe

Giampiero Rappa, Sergio Romano, Roberto Turchetta, Ivan Zerbinati
regia Valerio Binasco
costumi Sandra Cardini
scene Carlo de Marino
musiche originali Arturo Annecchino
luci Fabio Bozzetta
direzione allestimento Ronni Bernardi
produzione Oblomov Films/Teatro Metastasio Stabile della Toscana

e Festival shakespeariano - Estate teatrale veronese
Dal successo di Romeo e Giulietta è nata una nuova compagnia, la Shakespeare Popular Kompany, che avrà il suo battesimo ufficiale con lo spettacolo La tempesta per la regia di Valerio Binasco. "Questo è il primo spettacolo di un gruppo di Artisti che ha deciso di sfidare i tempi bui - dice Binasco - per fare grandi classici con pochi soldi. Ho l’onore e la fortuna di guidare questa grandiosa ensemble, e di condividere con loro i giorni della ricerca e delle prove. Non sappiamo dove stiamo andando, ma siamo certi che non ci fermeremo. La Tempesta è una tempesta, e si deve ballare o affondare. Amen. Ci chiameremo Popular Shakespeare Kompany. La nave ha un nome, adesso. E una meta. Si va." A proposito di questo spettacolo, che vedrà nel ruolo del protagonista (Prospero) lo stesso regista, Binasco afferma: "La tempesta è uno dei testi più misteriosi e affascinanti del teatro mondiale. Gran parte del suo fascino dipende proprio dal suo mistero…", commenta lo stesso Binasco nelle note di regia: "Cercare il bandolo della matassa è inutile; è molto meglio puntare dritti al cuore della matassa, e perdersi. Qual è il cuore de La tempesta? Per me è un dramma (malinconicamente) giocoso sulla fine della civiltà, sulla fine della vita e sulla fine delle cose in generale".

26 febbraio 2013









        TEATRO

Compagnia Sandro Lombardi
UN AMORE DI SWANN

di Marcel Proust
traduzione Giovanni Raboni
drammaturgia Sandro Lombardi

con Sandro Lombardi, Elena Ghiaurov, Iaia Forte

regia Federico Tiezzi

scene Pier Paolo Bisleri

costumi Giovanna Buzzi

luci Gianni Pollini

Parte essenziale del primo volume della Ricerca del tempo perduto, Un amore di Swann è un romanzo nel romanzo e pare pensato dal suo autore anche come “dramma” di grande, tragicomica teatralità. Tre sono i personaggi principali: Charles Swann, ricco ed elegante uomo di mondo; Odette de Crecy, bella cortigiana raffinata e opportunista per la quale l’uomo perde la testa; infine Madame Verdurin, ricchissima e snob, a capo di un salotto nel quale nascerà l'amore tra Swann e Odette. 

Un amore di Swann è la storia di un tormento, di un amore che diventa ossessione, malattia, rovina: una vicenda di passione, gelosia, tradimenti nella Parigi della mondanità di fine Ottocento. Intorno alle vicende di questa liaison si muove un mondo che pare collocarsi tra Balzac e Molière: i Verdurin, prepotenti e incolti, l'insipido dottor Cottard, il pittore presuntuoso Biche, la zia di un pianista ex-portinaia, l'accademico Brichot, tanto intelligente nella sua professione quanto idiota come uomo di mondo... Personaggi che conferiscono alla vicenda un tono da commedia. In una dimensione quasi da contrappasso dantesco, Swann, avvezzo a frequentare il più bel mondo parigino, pur di vedere Odette, che è habituée del salotto Verdurin, si abbassa a entrare in relazione con questi oscuri personaggi, fino a ridursi a mendicare i loro inviti. La passione che divora Swann è il tema di questo spettacolo: amore come gelosia, tradimento, ansia, angoscia, solitudine. Ma anche gioia di possesso, condivisione, forza sensuale... A questo si aggiunge il risvolto pirandelliano che si esplica nel mistero della natura di ogni essere umano, sempre sfuggente: Odette, che appare a Swann come una donna quasi irraggiungibile non è altro che una ex-prostituta: un tempo aveva battuto i marciapiedi di Nizza!... 

Insieme ritratto di una società in via di disfacimento e analisi accorata ma anche spietata dei moti dell'animo e delle leggi dell'amore, Un amore di Swann offre la possibilità di una drammaturgia asciutta e tagliente, spumeggiante di toni comici e  drammatici, dolenti e ferocemente ironici. Così, una storia apparentemente scontata, diventa il più moderno strumento di indagine su come un uomo possa rovinarsi per una donna "che non era neanche il mio tipo!".

7 marzo 2013










TEATRO

CTB Teatro Stabile di Brescia – Teatro de Gli Incamminati
SERVO DI SCENA

di Ronald Harwood

traduzione Masolino D’Amico

con Franco Branciaroli, Ronald Harwood

e con (in o.a.) Lisa Galantini, Melania Giglio

Daniele Griggio, Giorgio Lanza,Valentina Violo

regia Franco Branciaroli

scene e costumi Margherita Palli

luci Gigi Saccomandi

Servo di scena è uno dei più celebri testi teatrali di Ronald Harwood, che curò anche l’adattamento cinematografico dell’omonimo film di culto di Peter Yates, del 1983, interpretato da Albert Finney (premiato al Festival di Berlino) e da Tom Courtenay (cinque candidature agli Oscar). Ed è naturalmente un testo ritagliato ad hoc sulla figura di un attore di grande carisma. Si tratta di un appassionato omaggio al teatro ed alla sua gente, nonché perfetta ricostruzione d’epoca che fa da cornice agli ultimi successi di un grande attore, ormai al tramonto, il quale deve la sua sopravvivenza alle cure e alle attenzioni costanti del suo umile servo di scena.

Scritta in un linguaggio affascinante, tipico dello stile della commedia inglese, affronta con tono ironico le rocambolesche vicende di una precaria compagnia di provincia, che si dipanano tra camerini e palcoscenico, quale sublime metafora della vita del teatro di ogni tempo. Regista ed interprete nel ruolo di Sir, Franco Branciaroli, nuovo consulente artistico dello stesso CTB. Omaggio all’Inghilterra e a Shakespeare, Il servo di scena è soprattutto un inno al teatro, alla sua capacità di resistere in tempi difficili, alla sua insostituibilità. Nella figura del servo Norman trapela la ragione profonda della sua forza: il teatro è invincibile perché non ha padroni, non cerca ricompense, è invincibile perché la ragione profonda della sua esistenza sta nella sua gratuità. Perciò sa pronunciare le parole più importanti e profonde con ironia e senza perdere il sorriso. Il servo di scena ne è la dimostrazione.

11 aprile 2013










TEATRO
PAV 

in collaborazione con CADMO

LA BELLE JOYEUSE

di Gianfranco Fiore

con Anna Bonaiuto

regia Gianfranco Fiore

scene Sergio Tramonti

costumi Sandra Cardini

luci Pasquale Mari

“Sanguinaria assassina” per il governo austriaco, “sfacciata meretrice” per papa Pio IX, “Bellezza affamata di verità” per Heine, “Prima donna d’Italia” per Cattaneo; la figura di Cristina Trivulzio  principessa di Belgioioso suscitava tra i suoi contemporanei (e probabilmente susciterebbe anche tra i nostri) giudizi estremi, definitivi e inconciliabili. Figlia del Rinascimento e dell’Illuminismo, Musa del Romanticismo, cultrice delle storie passate e febbrile anticipatrice del nostro presente, intellettuale, brillante, orgogliosa, stravagante, autoritaria, trovò principalmente nell’arte della seduzione la forza di attraversare da grande protagonista l’epopea del Risorgimento italiano. Seduzione intellettuale e sentimentale verso i maggiori artisti dell’epoca da Listz a Chopin a Delacroix), seduzione ideale e politica verso elites patriottiche e donne e uomini del popolo. Con un grandissimo senso della “messa in scena”, gli eccentrici arredi della casa parigina, i suoi travestimenti, da damina di salotto a eroina guerriera, Cristina interpretò tutti i ruoli possibili nella società dell’epoca, e sempre da grande, autentica attrice,  con distacco critico, spesso ironico (“La mia condizione di principessa e di esiliata servita a puntino a darmi aria da eroina da commedia…”) E come ogni vera protagonista, lacerata da pulsioni diverse; frenetica, onnipresente attivista fiduciosa in un futuro più libero, e insieme preda di profonde inquietudini personali, di senso di inutilità, di sconfitta (“se è infelice chi vive un’esistenza mancata, è sventurato chi ne vive molte…”). Così la definizione di “comedienne” affibbiatole per disprezzo dai suoi denigratori riacquista oggi in lei tutta la sua profondità e il suo splendore. Seduttiva e opportunista con i geni e i potenti, impudente e sarcastica con le massime autorità della Chiesa, dolce e materna coi ragazzini del suo  falansterio, dura con le debolezza  dei patrioti, enfatica e trascinante nelle adunate popolari,  Cristina di Belgioioso sembra aver vissuto da eroina dei più diversi generi letterari, dal feuilleton al romanzo d’avventura, dall’epopea alla tragedia, nascondendo costantemente il suo vero volto dietro innumerevoli maschere.

“La belle joyeuse”, il monologo che  proponiamo, vuol tentare di suggerire che proprio in tutte queste maschere è la sua verità, perché ciascuna è stata vissuta, “incarnata” in modo così estremo, generoso e totale, da divenire parte di un unico volto di donna problematica, contraddittoria, egocentrica, ma assolutamente affascinante. Nessun intento agiografico, nessuna preoccupazione di risarcimento storico alla sua figura dimenticata (basterebbero poche sue frasi, pochi suoi scritti a riconsegnarla alla nostra più scottante attualità) ma solo un flusso di frammenti di ricordi, di visioni, di emozioni, nostalgie, frustrazioni, filtrati dalla tenerezza, l’ironia, e l’orgoglio di una Primadonna che al termine di una vita vissuta sotto il segno del coraggio, teme ora solo l’ultimo nemico: l’oblio, “una morte più orribile della morte…”  Cercheremo di dare un profilo vivo, reale, alla donna che Balzac definì “più impenetrabile della Gioconda”. E lo spettacolo riconsegnerà l’ultimo palcoscenico ad una voce dissonante, aspra, appassionata, a tratti necessaria e illuminante anche per i nostri giorni. Restituendo così Cristina di Belgioioso non al suo tempo, ma al nostro. Gianfranco Fiore
13 dicembre 2012









 DANZA

residenza di creazione

Balletto di Toscana Junior

LA BOULE DE NEIGE

coreografia Fabrizio Monteverde

ispirato a Les Enfants Terribles di Jean Cocteau

spettacolo per quattro interpreti

nell’ambito di RIC.CI Reconstruction Italian Contemporary Choreography (Anni Ottanta – Novanta)

prima italiana

in collaborazione con AMAT & Città di Urbino – Assessorato alla Cultura
Lo spettacolo, creato nel 1985 da Fabrizio Monteverde per la Compagnia Baltica, è considerato uno dei migliori brani coreografici di danza contemporanea italiani, tanto da essere stato scelto da Marinella Guatterini (tra i maggiori esperti di danza a livello europeo e critico di danza de “Il Sole 24 Ore”) per essere inserito nell’innovativo progetto RIC.CI - Reconstruction Italian Contemporary Choreography (Anni Ottanta-Novanta), che – come suggerisce il titolo – prevede la ricostruzione di sette coreografie che hanno fatto la storia della danza contemporanea, con l’obiettivo di “mettere in moto la memoria”.

METTIAMO IN MOTO LA MEMORIA

Progetto RIC.CI Reconstruction Italian Contemporary Choreography (Anni Ottanta – Novanta)

ideazione e direzione artistica Marinella Guatterini

assistente Myriam Dolce
Da qualche tempo e in ambito internazionale è in atto una tendenza a recuperare le più significative, o riuscite, coreografie del passato. Tale tendenza è sostenuta e sviluppata soprattutto dai maggiori creatori di danza contemporanea nati tra gli anni Sessanta e Settanta (e non solo loro: pensiamo agli Early Works recuperati dalla settantenne Trisha Brown), probabilmente spinti a misurarsi con il valore della memoria, tante volte esaltato in rassegne, e auspicato da critici ed esperti. Non si tratta di una casualità, o di colmare i vuoti dovuti a taluni momenti di stanchezza creativa o esistenziale, di cui per altro anche gli artisti più sensibili e titolati possono essere preda, bensì di una ragionata strategia: del riconoscimento di un atto dovuto alla storia della danza in sé, alla sua tradizione e soprattutto a un pubblico sempre cangiante e nuovo. Non possedere un repertorio - estasiante utopia, professata con ostinato rigore da taluni artisti non solo odierni - preclude alle giovani generazioni il piacere di assistere a taluni evergreen del contemporaneo, ma nega anche all’artista quello “sguardo allo specchio” necessario per trovare o ritrovare se stesso anche se proiettato in rotte diverse e sempre in fieri. Inoltre, per alcuni artisti ricostruire il proprio repertorio d’esordio equivale anche a un passaggio di consegne ai loro giovani adepti “di scuola” o di compagnia e apporta positive conseguenze nel loro modo di affrontarne il linguaggio e di comprenderne più a fondo il percorso. Marinella Guatterini
Nato da queste premesse, RIC.CI punta a (ri) mettere in moto la memoria della danza contemporanea italiana dall’inizio degli anni Ottanta sino agli inizi dei Novanta. In questo capitolo del nostro passato risiedono i germi di una creatività tutta italiana e di una capacità di progetto, spesso in bilico tra danza, teatro, arti visive, poesia e letteratura, sorprendentemente originali, di cui è prova proprio La boule de neige, la cui ricostruzione (che segue “Duetto” di V. Sieni a Torinodanza e “Calore” di E. Cosimi al Teatro Comunale di Ferrara) sarà ospitata presso prestigiose realtà italiane come: Teatro Grande di Brescia, Torinodanza, Arteven, Fabbrica Europa, Ravenna Festival, Teatro Comunale di Ferrara, Teatro Pubblico Pugliese.
19 marzo 2013
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NUOVA DANZA ITALIANA
Anticorpi Explo

RAMONA DI SERAFINO OVERSHADOW
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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.

OVERSHADOW

coreografie Ramona Di Serafino
danza Ramona Di Serafino
musiche Pan Sonic e Chromatics
promossa da Compagnia GRUPPO E-Motion 
sostenuta da Ministero per i Beni e le Attività Culturali
Una continua, tormentata ricerca di noi stessi… in un vorticoso alternarsi di luci e ombre… ci cerchiamo all’infinito e ci perdiamo in spazi angusti… allora scappiamo, lontano, ma mai troppo per sentirsi soddisfatti… fuggiamo dall’ombra e torniamo all’ombra… perché l’ombra è ovunque: avanti, dietro, intorno. Ci spaventa ma non sappiamo che, in fondo, è solo una bugia: è la non luce che esiste solo con la luce; è il vuoto ed il pieno; è ciò che manca e ciò che c’è…. oltre. Ma assorbendo tutto, si può vedere tutto…anche il VUOTO.
Ramona Di Serafino nasce a Teramo nel 1986. Si forma presso il Centro Electa Creative Arts di Teramo; si specializza nelle tecniche contemporanee di floor work, contact e impro studiando con: Virgilio Sieni, Simona Bertozzi, Roberto Zappalà, Pilar Murube, Eleonora Coccagna, Francesca La Cava, Sara De Fanis, Cristiana Ruggieri (Dansatelier Conny Jassen), Giacomo Calabrese, Enrico Morelli, Michele Pogliano, Samuel Wursten,

Ursula Heerebout, Louise Franke, Nanine Linning. Nel 2008 danza nel gruppo Esseallaterza di Pescara al Festival Facce di Padova. Nel 2009 entra nell’organico della Compagnia Gruppo E-motion diretto da Francesca La Cava. È ospite come performer a diversi Festival Nazionali: Stagione 2007 “Matta” di Pescara, Festival Interferenze di Teramo, Festival Linguaggi. Nel 2012 realizza un lavoro in residenza artistica presso il Centro Electa di Teramo intitolato Overshadow che viene selezionato per la Dad'A'_vetrina Danza d'Abruzzo ed è finalista nella Vetrina Anticorpi XL 2012. L’Associazione Mosaico Danza ed ELECTA Creative Arts le offrono una residenza condivisa finalizzata alla coproduzione con il danz’autore Daniele Ninarello.
N-ESIMO PROGETTO FALLIMENTARE
di e con Maristella Tanzi e Carlo Quartararo

produzione QuaLiBò con il sostegno di Dansystem – PO FESR PUGLIA 2007- 2013

Teatri Abitati –una rete del contemporaneo

Ass. Cult. Tra il Dire e il Fare

Progetto vincitore Premio GD’A Puglia 2011

e ex aequo del Premio del Pubblico

Una danzatrice ed un tecnico mostrano al gentile pubblico una selezione di spettacoli in repertorio, adatti ad ogni occasione e prenotabili fin da subito! Al di là delle nostre intenzioni, N-esimo Progetto Fallimentare è un lavoro altamente autobiografico. È un invito alla visione, un po' sbilenca, di quello che facciamo e di quanto ci costa farlo. A ben vedere, non potremo essere tacciati di “pubblicità ingannevole”.

Maristella Tanzi è tra i fondatori della compagnia di danza QuaLiBò, che si occupa di produzione, programmazione e promozione della danza contemporanea. Dal 2003 al 2006 danza per la “Sosta Palmizi” in HIC! e in Lolita per la regia di G. Rossi. Dal 2006 al 2010 è attrice nello spettacolo di teatro ragazzi StoriEgiganti (Teatro CREST regia M. Campanale). Nel 2008, insieme a Francesca Giglio, realizza Partitura Privata, selezionato per la Vetrina Anticorpi XL. Sempre a quattro mani con Francesca Giglio, nel 2009 realizza (dueperdue)perdue, creazione lista Anticorpi- eXpLo 2009 e nel 2011 Valkirie, performance per spazi urbani. Selezionata per un progetto di produzione a cura della coreografa Tabea Martin per International Dance Raids di OperaEstate Festival Veneto 2011. È vincitrice GD’A Puglia 2011.

Carlo Quartararo comincia la sua vita teatrale nel 1997, studiando come attore. Dal 1997 a 2001 recita in molti lavori presso il teatro La Casa dei Doganieri a Mola di Bari, diretto da R. Caporossi, G. Ferraiola, P. Panaro, M. Dammacco, D. Abbado. Dal 2000, preferisce restare dietro le quinte, come tecnico. Dal 2002 al 2005 lavora per l’Opera Lirica con la Fondazione Lirico Sinfonica Petruzzelli di Bari. Dal 2007 è autore luci della compagnia di danza QuaLiBò e direttore tecnico del Festival Internazionale di Danza Contemporanea Visioni di (p)arte a Bari, del Festival Alps Move in Alto Adige e del Festival Transalptanz di Francoforte sul Meno in Germania. Lavora come autore luci per compagnie di teatro, opera lirica, danza e teatro ragazzi.
NON(LEG)AZIONI
coreografia e danza Daniele Ninarello
musiche Sharon Isbin Liut Suites, J.S.Bach
coproduzione Mosaico Danza/Festival Interplay
in collaborazione con Associazione Artemovimento/Festival Insoliti

creazione selezionata per CDC- Les Hivernales Avignon 2011 100% Danse “Quand les régions s’en mêlent…”

progetto sostenuto dalla Regione Piemonte
Indagare lo spazio con il corpo attraverso la sua creatività. Attraverso l'improvvisazione si va sempre a sondare luoghi del corpo e della mente che a volte accantoniamo, ma in quel momento riaffiorano immagini e situazioni cariche di un potenziale poetico che permette generosità e catarsi. La Figura si isola nello spazio e si ritrova in una altra disponibilità ad essere. L'improvvisazione tira fuori quello che a livello di emozioni e sensazioni è reale, e dunque, necessario all'atto scenico e alla creazione. Dare vita al momento , all'istante, percepirlo, afferrarlo e seguirlo, scegliere di farlo attraverso l’ irrazionalità di un corpo che racconta un passaggio. È dunque necessario riconoscere l'urgenza dell'attimo che sta per nascere e al tempo stesso per finire.
È molto importante una totale apertura, una totale consapevolezza e una disponibilità alla ricezione verso ciò che accade dentro e fuori. Lo spazio ha un ruolo importante in entrambi i casi.

Riconoscere la vera natura, il primo gesto che diventa movimento, la radice di ogni azione che si sta per svolgere, senza perdere la libertà e la creatività.

Non(leg)azioni è un progetto di atti improvvisativi in diversi luoghi e diverse situazioni, dove il corpo si organizza nella sua architettura e in quella dello spazio per trovare nuove forme e direzioni senza alcun intento al racconto. Unico fine è quello di aprirsi una via al possibile sconosciuto, assecondando ogni inclinazione per una giustezza della Figura Corporea.

Daniele Ninarello dopo aver frequentato la Rotterdam Dance Academy ha l’opportunità di danzare con svariati coreografi internazionali come Megumi Nakamura, Tabea Martin, Bruno Listopad, Felix Ruckert, Barbara Altissimo, Compagnia Meekers Uitgesprokendans, Compagnia Lische, Virgilio Sieni Danza. Dal 2007 porta avanti una propria ricerca coreografica e di movimento sperimentando l’improvvisazione in rapporto ai diversi linguaggi dell’ atto performativo. Presenta le sue crezioni, Don’t touch danger power, Coded’uomo e Man Size in diversi festival di danza contemporanea come: La Piattaforma teatrocoreograficotorinese, Inside/off, D10, Inviti di sosta prolungata, Insoliti Festival, collabora come coreografo nel Colletivo Burak a Spazi per la Danza Contemporanea 2010 (Spazio Piemonte).

REPLAY

un progetto di 7-8chili

ideazione Davide Calvaresi

con Ivana Pierantozzi, Maria Calvaresi, Giulia Capriotti

montaggio video e coreografia Davide Calvaresi

7-8 chili fa parte di Matilde. Piattaforma regionale per la nuova scena marchigiana

un progetto di Regione Marche e AMAT

Replay è uno lavoro coreografico dove si analizza la relazione tra corpo, gesto e immagine digitale.

La composizione è avvenuta partendo dall'assemblaggio di sequenze video tratte da You Tube: riprese di accadimenti significativi della cronaca quotidiana, eventi sportivi, interviste e gaffe: dal malore in diretta

di Andreotti alla caduta di Fidel Castro, dalla modella che scivola in passerella al calciatore che esulta a bordo campo. Le immagini selezionate sono state montate in modo tale da creare continuità e possibilità di interazione con i corpi in scena. Tre personaggi dialogano con la struttura video per continuità, similitudine, emulazione e contrasto mettendo in luce tre modi diversi di reagire agli stimoli visivi. C’è un filo che collega le immagini scelte, che accomuna i gesti di un calciatore a quelli del Papa, alla paralisi di un anziano senatore o

alla posa seducente di un cantante. Replay non ha la pretesa di dare risposte. Si interroga sui meccanismi

di rappresentazione del potere, sulla libertà di azione dell’uomo e sulla capacità di distinguere la realtà dalla finzione. 
7-8 chili... è il peso della testa, affermano i componenti del collettivo 7-8 chili di Offida, nato nel 2005 e composto da giovani artisti, educatori e operatori sociali con percorsi di vita e formazione eterogenei, che da alcuni anni condividono il disegno di un’operazione artistica globale capace di agire la creatività in una prospettiva di crescita culturale e sociale.
17 aprile 2013










 DANZA
Balletto Teatro di Torino
direzione artistica Loredana Furno – Matteo Levaggi
DIDONE E ENEA

un balletto di Matteo Levaggi

musiche Henry Purcell
interpreti Manuela Maugeri, Vito Pansini

Viola Scaglione, Antonio Sisca, Giuseppe Inga

Denis Bruno, Antonio Sisca

disegno luci Marco Policastro

ripreso da Fabio Sajiz

costumi Atelier Walter Dang
BTT danzatori Manuela Maugeri, Kristin Furnes
Daria Fratto, Viola Scaglione
Denis Bruno, Ruggero Griffini, Giuseppe Inga

Vito Pansini, Antonio Sisca

L’amore narrato da Virgilio, nel quarto capitolo dell’Eneide, fra la regina di Cartagine ed Enea, riappare in chiave contemporanea, nel balletto Didone e Enea, creazione coreografica di Matteo Levaggi per il Balletto Teatro di Torino, sulla struggente drammaturgia musicale firmata da Henry Purcell nel 1689, capolavoro dell’arte musicale barocca. La triste vicenda di Didone, un soggetto coinvolgente che il compositore inglese sviluppò nello schema operistico seicentesco, arricchendolo di elementi surreali e magici, ha trovato spesso la via della coreografia, fra le più celebri e recenti, quella di Mark Morris, peraltro nel ruolo stesso della regina, e quella di Sasha Waltz. Danza, dunque, lasciandosi andare alla sontuosa musica scritta da Purcell per quest’opera, integrata con altri suoi brani strumentali, affidando l’interpretazione, emotivamente coinvolgente, al BTT, formazione che s’impone come una delle più mature del panorama italiano contemporaneo. Il vocabolario coreografico carico di eleganza e di sensualità, rende superfluo qualsiasi escamotage drammaturgico, lasciando ‘semplicemente’ che i suoni barocchi riempiano i movimenti dei danzatori. Le schiene, i movimenti delle teste, i port de bras sono morbidi e pieni del suono fin nelle dita delle mani. Gli intrecci raffinati appagano gli occhi e la mente di chi guarda.
Levaggi dimostra un senso infallibile nel saper dosare il tempo di un quadro o di un gesto, prima di sostituirlo con un altro. Sa quando focalizzare la nostra attenzione su un singolo danzatore e quando sollecitarla con un gruppo eclettico; quando assemblare una linea di corpi verso il centro e quando spargerli verso l’esterno.

[Balletto Teatro di Torino, Joyce Theater, New York, Apollinaire Scherr, “Financial Times”]
2 dicembre 2012







RAGAZZI
nell’ambito di Ars Libraria 2012

Ersiliadanza

CAPPUCCETTO ROSSO

ideazione, coreografia, regia e testi Laura Corradi

creato con Midori Watanabe, Carmelo Scarcella

musiche originali Fabio Basile

disegno luci e allestimento scenico Alberta Finocchiaro

assistente alla coreografia Midori Watanabe

costumi Silvia Bonetti, Ilenia Rossit

adattamento voci registrate Alfonso De Filippis

voci di Alfonso De Filippis, Augusto Radice

Alberta Finocchiaro, Laura Corradi
una produzione Estate Teatrale Veronese
con il sostegno di MiBAC Dipartimento dello Spettacolo

Regione Veneto-Arco

uno spettacolo per adulti e bambini

La fiaba è sempre cominciata così, Cappuccetto che disobbedisce e abbandona il sentiero per addentrarsi nel bosco. Anche qui, Cappuccetto e Lupo , nel ripercorrere la storia, prendono strade laterali, trasgrediscono, aprono varchi di libertà che nessuna delle stesure originali aveva previsto. Ben presto ci si chiede chi sta conducendo il gioco, Lupo o Cappuccetto? Chi sta ingannando l'altro? E intanto scorrono fiori e seduzione, travestimenti , foto ingiallite e immagini sacre, il bosco, la paura, giochi pericolosi,  spari di un cacciatore che da tempo pecca di protagonismo e ora spara a tutto quel che muove. Tutto questo crea scompiglio in un angolo di cielo in cui sono riunite per l'occasione le anime dei "padri" della fiaba, Charles Perrault e i fratelli Grimm, Jakob e Wilhelm, le cui dispute letterarie attirano l'attenzione di alcuni personaggi sfuggiti al destino ripetitivo della fiaba in questione e di qualche altra figura decisamente inaspettata. È un altro pubblico, invisibile, che assiste, sussurra al vicino, brontola, parteggia, litiga e soprattutto, in nome della tradizione, interviene. E' il mondo adulto che vuole rimettere ogni cosa al suo posto e mentre è preso dai suoi princìpi dimentica di cambiare lo sguardo e di accettare il cambiamento. Ma Cappuccetto e Lupo ne hanno passate tante insieme, tante fiabe, tante epoche e tutte le lingue del mondo. Lei una ragazzina e lui pur sempre un lupo, ma il tempo cambia sempre tutto e loro adesso farebbero qualsiasi cosa per non arrivare alla battuta fatale: oh nonna, che bocca grande hai.... Laura Corradi
27 gennaio 2013





       RAGAZZI

         nell’ambito di Giornata della Memoria 2013

La Compagnia Prese Fuoco
PINOSSO

scritto e diretto da Claudia Puglisi

con Diana D’angelo (premio Hystrio alla vocazione 2008)

Silvia Scuderi, Aurelio Ciaperoni, Alessandro Claudio Costagliola

scene e marionette Aurelio Ciaperoni

Questo è l’inferno. Oggi, ai nostri giorni, l’inferno dev’essere così, una camera grande e vuota e noi stanchi stare in piedi, e c’è un rubinetto che gocciola e l’acqua non si può bere, e noi aspettiamo qualcosa di certamente terribile e non succede niente e continua a non succedere niente. Come pensare? Non si può più pensare, è come essere già morti. Il tempo passa goccia a goccia. [Da Se questo è un uomo di Primo Levi]
Un viaggio attraverso una delle pagine più oscure della storia, un viaggio necessario, da raccontare ai più piccoli e ai più grandi ancora una volta. Lo spettacolo si fa fiaba e si sviluppa in un non luogo e in un non tempo, in una dimensione trasfigurata dove pericoli spaventosi minacciano l’eroe, ma le difficoltà vengono superate, dove il male viene punito e la virtù riceve la sua ricompensa. E se il Male in questa fiaba è l’Olocausto, Pinosso ha l’occasione di vincerlo per sé e per gli altri, cambiando il finale alla storia e riconquistando la propria Identità. 

Lo spettacolo attraversa vari linguaggi espressivi: il teatro di prosa, le ombre, le marionette, il videoclip musicale e il videogioco per raccontare una memoria che non va persa, per rendere attuale un tema, come quello dell'Olocausto, che ha segnato lo sviluppo dell'Europa nei primi anni del secolo scorso. Momenti di dialogo si alternano a momenti musicali tra ironia e racconto in cui emerge l'orrore dei campi di concentramento.

Sepolto fra cumuli di macerie, in una fossa comune, continua a vivere il piccolo Pinosso. Di lui è rimasto solo un mucchio d’ossa, ma adesso nessuno potrà fargli del male. E allora Pinosso lotta contro l’orrore, contro gli uomini cattivi che l’hanno portato via dalla sua mamma, contro l’inferno stesso. Così difende il suo diritto di essere un bambino, e difende la memoria di tutti i bambini uccisi. Pinosso cerca la sua identità, cerca di sconfiggere il male peggiore che esista (che non è la morte dalla quale si risveglia) la sua lotta è contro la perdita della memoria che renderebbe inutili le morti più dolorose; perché il passato deve sempre guidarci nell’ affrontare il futuro. Ecco perché Pinosso è un bambino, per parlare ai bambini come lui. È dispettoso e coraggioso, e lotta contro l'esercito dei nazisti, contro un generale cattivo incarnato in un cane dobermann. 
17 febbraio 2013









      RAGAZZI
Eccentrici Dadarò
MOSTRY

di Matteo Lanfranchi e Fabrizio Visconti

con Matteo Lanfranchi

regia Fabrizio Visconti

scenografia Francesco Givone e Claudio Micci

Lui è Mostry. Nato, preparato, allenato per fare paura. Come qualunque mostro. E come qualunque mostro, il suo pubblico ideale è quello di tanti bambini, preferibilmente piccoli, quando ancora la ragione non li aiuta troppo a difendersi dalle paure. Oggi per Mostry è il primo giorno di lavoro, è il primo show. Per la prima volta si esibirà davanti a un pubblico. Non vuole essere secondo a nessun mostro che lo abbia preceduto, e ha con sé tutto il suo campionario di strumenti terrificanti: maschere, suoni, luci, colori, parole, azioni, atmosfere, suggestioni…non ha dimenticato nulla. Sarà un'esibizione memorabile la sua. Mostry sogna: sogna il grido dei bambini, le manine che si stringono, gli occhietti che diventano lucidi, le vocine che si fanno rauche... Ma con i sogni arriva anche la paura... come la paura? Mostry è il più mostro dei mostri! Cosa c'entra la paura? Sì, ma se non grideranno? Se non si stringeranno uno uno all'altro per sentirsi un po' più forti? Se non si faranno piccoli piccolissimi nelle poltroncine come per sparire? E così Mostry scopre cosa è davvero la paura, quella più grande, quella di tutti, quella che ti accompagna sempre. La paura di non essere adatto, di deludere le aspettative, di non essere all'altezza, di essere come invisibile…in una parola: solo. Ma forse Mostry sta per scoprire una cosa ancora più importante sulla paura: che l'unico modo per uscirne è affrontarla con tutta la forza che ha, guardarla in faccia da vicino e magari scoprirla diversa da come credeva… insomma imparerà anche lui che forse certi mostri, se li guardi bene bene, non sono poi così brutti come sembrano… così come quei bambini dovranno guardare lui, per ritrovarsi poi più forti, un po' meno spaventati, un po' più uguali nel coraggio, un po' meno soli. E allora accendete tutte le luci sul palco, preparate le manine per stringervi, gli occhietti per piangere, le vocine per gridare… sarà uno spettacolo terrificante, spaventoso, di cui non vi dimenticherete mai… di cui domani riderete per tutta la vita!

3 marzo 2013









RAGAZZI

Compagnia Burambò
L’ELEFANTE SMEMORATO E LA PAPERA FICCANASO
spettacolo di marionette da tavolo e pupazzi in gommapiuma 

Al limite del bosco abita un vecchio e grosso elefante infelice, perché tormentato da brutti ricordi che non lo lasciano riposare neanche di notte. Un giorno, l'elefante ha un'idea: soffiare i brutti ricordi nei palloncini per farli volare via. Il suo esperimento funziona sin troppo perché rimane senza memoria. Una papera incuriosita, alla vista dei palloncini in cielo, vede l'elefante e si avvicina per fare la sua conoscenza. Figurarsi la meraviglia quando scopre che non ricorda neanche come si chiama. La papera ficcanaso, convince l'elefante a fare una passeggiata, al fine di fare nuove esperienze. Lo smemorato parte all'avventura: attraversa campi e paesi, incontra animali e persone ma, incapace com'è di discernere il buono dal cattivo, finisce per trovarsi nelle stesse situazioni che aveva rimosso. L'elefante, infatti, è catturato e venduto al circo come fenomeno da baraccone per la sua capacità, più unica che rara, di parlare la lingua degli uomini. Viene spogliato e umiliato, costretto e maltrattato da uomini senza scrupoli; si oppone con tutte le forze ma viene rinchiuso allo zoo. La papera, temeraria e fedele amica, che da lontano segue ogni sua sventura, quando ogni speranza sembra essere perduta, riuscirà a riportarlo a casa sano e salvo. Il lieto finale è assicurato da una buona dose di immaginazione in cui si combinano amore, fantasia e tanti tanti intensi desideri. 

5 maggio 2013





  



       RAGAZZI

Urbino | Museo della Città
Compagnia Baku
HO PAURA DEL VENTO
di e con Lucia Palozzi

prima ideazione di uno spettacolo per il Museo della Città di Urbino

Gruppo Baku fa parte di

Matilde. Piattaforma regionale della nuova scena marchigiana promossa da Regione Marche e AMAT

Il Museo della Città di Urbino ha inciso sulla cornice del cortile interno un verso di Paolo Volponi: “Sappiate

che ho paura di volare, di essere chiuso tra questa gente adulta. Ho paura del vento che non sceglie”.

Da qui prende il titolo lo spettacolo, che avrà luogo proprio nel cortile interno del Museo: i piccoli spettatori ritroveranno le parole del titolo incise sulla pietra, come una scenografia naturale che li comprende, in un

richiamarsi e trasformarsi dei segni. Il tema dello spettacolo sarà il rapporto tra la città ideale e la città reale.
Urbino e la città rinascimentale saranno l'ispirazione per un racconto che nei modi, negli ambienti e nei personaggi è agito in ogni tempo e in ogni luogo. Come Marco Polo e Kublai Kan ne Le città invisibili, testo ispiratore dello spettacolo (e di parte del Museo), due esseri dialogano: uno progetta e costruisce, tutto intento a comprendere, ideare, trovare soluzioni; l'altro osserva e racconta, volto a destrutturare, svelare l'ambiguità, seminare dubbi e domande. Da un lato immagineremo la città perfetta, dove è stato previsto tutto e tutto è sotto controllo. Dall'altro racconteremo delle mille città che esistono dietro quella ideale, dove ogni cosa è imperfetta, mutevole, caduca, dove è impossibile rintracciare un autore o un principio ideatore perché chiunque le viva o anche solo ci passi ne definisce i tratti, vi lascia dei segni, contribuisce in definitiva alla loro esistenza. Le costruzioni del primo personaggio saranno più o meno reali dei racconti del secondo?

A quale realtà sarà più facile credere? Gli esseri umani hanno bisogno di dare un nome alle cose, e attraverso i nomi costruire la loro realtà; hanno poi la capacità di creare prima con la mente ciò che vogliono realizzare nel mondo; questo può farli sentire come esseri divini, onnipotenti. D'altro canto, l'uomo percepisce che c'è un Ordine più grande di lui, delle forze che non governa e non può controllare, a cui può arrendersi, o di cui può aver paura. Forse il mondo adulto si è dimenticato come si fa, a lasciarsi portare dal vento. Forse i bambini sono un po' disorientati da tanto dirigere, resistere, organizzare. Se questo mondo programmato fosse solo un mondo spaventato, che ha paura di volare, di cadere, delle infinite possibilità che si nascondono dietro ogni scelta? Se dietro si nascondesse la paura di essere spazzati via da un soffio di vento? Ci vuole coraggio ad arrendersi al vento, e speranza, e fiducia nel mondo. Ci vuole ascolto, e senso del ritmo.

Di questo, e d'altro, racconterà Ho paura del vento.
Visitando il Museo è scaturita l'idea che si possa inaugurare con la stagione 2012/2013 un ciclo di spettacoli che anno dopo anno affrontino la storia, la contemporaneità, la vita artistica di Urbino, o che semplicemente sviluppino delle riflessioni a partire dalle molteplici suggestioni che la città ha da offrire. Affrontare un percorso di senso che coinvolga e accresca il senso di appartenenza alla città come luogo fisico ma anche concettuale: riflettere sulla città per riflettere su sé stessi e sulla propria relazione con essa, sul nostro ruolo attivo di costruttori e produttori di senso e di realtà possibili. Pensare e ripensare la città ideale come spazio unico e molteplice, particolare e universale al tempo stesso. Un'operazione, a tutti gli effetti, di teatro civile. Una delle possibilità per immaginare questo ciclo di spettacoli – la prima, la più immediata – è quella di partire dal Museo della Città e dalle proposte tematiche sviluppate in esso: la città del desiderio, il segno, il tempo, le forme potenti e materiche di Mastroianni. Lucia Palozzi
LA CITTÀ IN SCENA
22 dicembre 2012
Compagnia Dialettale Urbinate

EL PRESEP

tre atti in dialetto urbinate

liberamente tratto da Natale in casa Cupiello di Eduardo De Filippo

regia Amleto Santoriello
Terso si prepara alla festività del Santo Natale insieme alla moglie Iole, al nullafacente figlio Toni e al bisbetico fratello Gusto. L'antivigilia, il risveglio di Terso è faticoso per il freddo e il clima familiare difficile.

La costruzione del Presepe è un rito al quale Terso non rinuncerebbe, per nulla al mondo, nonostante le critiche di tutti. Ma l'imminente Natale porta con sé altri guai e preoccupazioni per questa famiglia: Rina, la figlia sposata, è intenzionata a lasciare il marito e a fuggire con il suo amante Nevio, un ragazzo molto più giovane di lei. Iole cerca, preoccupata, di non far sapere nulla al marito, ma per un comico disguido sarà proprio Terso a far luce su tutta la storia. Al cenone della vigilia prende parte la famiglia al completo compreso l'amante della figlia invitato dall'ignaro padre di famiglia.
19 e 20 aprile 2013
Compagnia Dialettale Urbinate

PENSION MODESTA

due atti in dialetto urbinate

di Paolo Cappelloni

regia Amleto Santoriello
Severo è proprietario di una piccola e modesta pensioncina. Si sente la colonna portante di tutta l'organizzazione; è prepotente e maleducato sia con la moglie che con l'inserviente ai quali vuole bene a modo suo; è affabile, chiacchierone e ficcanaso con i clienti. Modesta, sua moglie, è la cuoca. Una donna grossolana e poco raffinata; è continuamente vessata dal marito che appena sopporta. Anacleto (Cleto) è l'inserviente tuttofare: burbero, trasandato e sornione, a volte saggio ma non adatto al rapporto con la clientela. I clienti fissi della pensione sono la Sig.na Stella, una giovane e graziosa ballerina, il Dott. Guarito medico un po' smemorato e superficiale e, appena arrivato, Riziero, uomo semplice, non molto sicuro di sé.
ARTE

15 novembre – 31 maggio 2013

MARCO CECCARINI. L’UOMO PAVONE

nell’ambito del progetto Infinitamente Salve
Marco Ceccarini (Urbino, 1953), presenta la mostra "L'uomo pavone" nel teatro Sanzio di Urbino per la durata della stagione teatrale  2012/13. La sua tematica impostata sull'apparire e l'essere dell'uomo si inserisce nella corrente di pensiero che ha trovato nel pensatore spagnolo, Baltasar Gracian, il rappresentante più teatrale. Ceccarini invade con i suoi colori il mondo degli oggetti: da quelli più legati alla moda come i manichini a quelli estratti dalla vita quotidiana come le seggiole. La tecnica e l'uso 

di materiali preziosi rimanda alle raffinate eleganze di Bisanzio e delle corti barocche d'Europa, senza dimenticare le immagini inquietanti delle Secessioni dell'inizio del Novecento.
ABBONAMENTI
Teatro [7 spettacoli]

settore A
€ 123,00
ridotto* € 92,00

settore B
€ 92,00

ridotto* € 73,00

settore C
€ 61,00

Danza [3 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

Ragazzi [3 spettacoli]

posto unico numerato

intero € 21,00 

ridotto € 13,00 [da 4 a 14 anni]

gli abbonati alla sezione Ragazzi per lo spettacolo Pinosso [27 gennaio]

possono confermare il proprio posto dal 21 al 25 gennaio presso l’Assessorato alla Cultura
VENDITA ABBONAMENTI

rinnovo dal 22 al 24 ottobre

nuovi dal 27 al 31 ottobre 

BIGLIETTI 

settore A 
€ 20,00

ridotto* € 15,00

settore B
€ 15,00

ridotto* € 12,00

settore C
€ 10,00

La boule de neige, Didone e Enea

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]

* giovani fino a 24 anni e studenti

Ragazzi

posto unico numerato


intero € 8,00 


ridotto € 5,00 [da 4 a 14 anni]

Pinosso

ingresso gratuito

La città in scena 

platea, palchi di primo e secondo ordine
€ 10,00


palchi terzo ordine



€ 8,00


loggione




€ 5,00

VENDITA BIGLIETTI

Biglietteria del Teatro Sanzio
due giorni precedenti la rappresentazione [domenica e festivi esclusi]

nei giorni di rappresentazione [domenica e festivi inclusi] dalle 16 fino ad inizio spettacolo

AMAT

corso Mazzini 99, Ancona [tel. 071 2072439]

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

biglietteria on line


www.vivaticket.it" 
www.amat.marche.it

www.vivaticket.it

BIGLIETTERIA TEATRO SANZIO 

corso Matteotti, Urbino [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 tel. 0722 309222 / 309602

www.urbinoculturaturismo.it   

urbino.cultura@comune.urbino.ps.it  

Teatro Sanzio tel. 0722 2281

Amat tel. 071 2072439

www.amat.marche.it

INIZIO SPETTACOLI

ore 21 

Ragazzi ore 17
