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Verso lo ‘spettro’
del commissariamento

La notizia del ritorno dell’Italia in recessione, coniugata con quella
di Francesco Schettino che interviene a un seminario accademico,
rende bene l’idea di una società ormai sull’orlo di un gigantesco
impazzimento, collettivo e di massa. Stiamo cioè vivendo in un
Paese che cerca di ottenere una bizzarra sintesi tra il diavolo e l’ac-
qua santa, il tutto e il nulla, il ‘trendy’ con il ‘trash’. Sfruttando l’on-
da mediatica di un fatto gravissimo come il
naufragio della Costa Concordia, c’è chi
ha pensato bene di far salire in catte-
dra un signore che ha abbandonato il
proprio posto di comando, dandosela a
gambe mentre 32 persone affogavano
nel mar Tirreno. Allo stesso modo, in campo eco-
nomico, si vorrebbe gestire l’avvitamento di un
intero ‘sistema-Paese’ con le consuete ricette del
capitalismo di Stato e dell’austerità burocratica.
Quali sono, in fondo, le vere notizie economiche del
momento? Quelle che dovrebbero darci il segnale di un
“cambiamento di verso”, per usare un’espressione tanto
cara all’attuale presidente del Consiglio? Il salvatag-
gio di Alitalia attraverso l’alleanza con Etihad?
Oppure, il signor Marchionne che paga 300 euro
di stipendio al mese agli operai serbi per produr-
re una Fiat cinquecento valutata, sul nostro merca-
to interno, tra i 16 e i 21 mila euro? Convertendo que-
ste ultime cifre in ‘vecchie lire’, praticamente agli italiani viene
chiesto di spendere tra i 32 e i 40 milioni per l’acquisto di una vet-
tura che non cammina neanche prendendola a ‘calci in culo’! La
verità di fondo rimane quella di una drammatica scarsità di investi-
menti imprenditoriali dovuta, a sua volta, alla scarsa fiducia da
parte del sistema bancario nell’offrire credito per rilanciare aziende
o finanziare iniziative coraggiose, offrendo cittadinanza economica
a nuovi soggetti e protagonisti d’impresa. Pertanto, in una fase di
‘stretta creditizia’ - che non dipende del tutto dai parametri di
Maastricht - cercare di rilanciare gli investimenti al fine di produr-
re innovativi sbocchi di mercato, generando nuove forme di reddito,
equivale a chiedere ‘la luna’. Siamo di fronte, con sempre maggior
evidenza, a politiche di austerità dettate dalle destre economiche
protettrici delle multinazionali, le quali non soltanto cercano di
difendere gli attuali ‘cartelli’ di controllo di tutti i settori produttivi
e industriali, ma che per pura avidità temono di perdere i propri
‘extra-profitti’ a causa delle possibili nuove iniezioni di ‘liberalismo’
sui mercati interni. Una drammatica condizione di eccessiva buro-
cratizzazione e un livello dei prezzi decisamente ‘deformato’ man-
tengono, inoltre, l’Italia all’interno di un recinto che somiglia sem-
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800 mila ragazzini tra i 10 ed i
17 anni giocano d'azzardo: un
fenomeno in continua crescita
che sta facendo aumentare i casi
di ludopatia (vera e propria
dipendenza). Un vizio ‘rovina-
famiglie’ con enormi ricadute
sociali che sta portando molti
soggetti alla deriva economica
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pre più a un vero e proprio cimitero di provincia. Tanto per fare un
esempio, qui da noi si spendono 22 euro, ovvero circa 44 mila lire,
semplicemente per acquistare un paio di prodotti farmaceutici ‘da
banco’. E non ci si venga a dire che simili cose risultano sconosciute
alle grandi multinazionali del settore. Ci ritroviamo innanzi a dei
mercati completamente bloccati, in cui il meccanismo di domanda e
offerta si mantiene statico come fosse il ricatto di un rapinatore: se
ti capita di avere mal di pancia, sei costretto a sborsare almeno 11
euro e ‘rotti’, secondo una concezione del capitalismo a dir poco ‘ban-
ditesca’. Allora, caro Matteo Renzi: ci decidiamo a ‘pestare i piedi’ a
qualcuno? Vogliamo provare ad andare a disturbare qualche inte-
resse eccessivo o di troppo? Se veramente si intende portar fuori il
Paese dall’orribile incantesimo in cui si ritrova, da qualche parte si
dovrà pur cominciare. O dobbiamo forse concludere che ha ragione
Beppe Grillo quando vi accusa, con linguaggio ‘colorito’, di essere
tutti quanti una ‘manica’ di incapaci? Se la politica deve rimanere il
regno di chi conosce un po’ di tutto ma poi, in realtà, non sa fare
nulla, allora siamo ufficialmente nei guai. Ma se oltre a tutto que-
sto si arriva al paradosso di dare rilevanza professionale a chi è
stato capace di combinare un ‘bordello megagalattico’ andandosi
maldestramente  a incagliare, con il proprio bastimento, tra gli sco-
gli dell’isola del Giglio, allora siamo veramente giunti all’ultimo sta-
dio di indecenza civile e morale. Non nutriamo piacere nello schie-
rarci dalla parte della protesta sterile e poco propositiva. Tuttavia,
cominciamo veramente a pensare che, da ogni lato lo si prenda, que-
sto Paese faccia ‘schifo’ solamente a guardarlo. Eppure, basterebbe
assai poco per sfuggire a simili giudizi: per esempio, evitare, in
molti casi, di mandare le ‘volpi’ a indagare nel ‘pollaio’. Se non si può
ottenere nemmeno questo dall’attuale classe dirigente italiana, allo-
ra non c’è proprio più nulla in cui sperare per questo Paese.

VITTORIO LUSSANA

editoriale Rilanciare gli investimenti per produrre sbocchi di mercato
>>>>>>>>>>>>>>>>>>>>>>>>>>>>>>>>>>>>>>>>>>>>>>>>>>>>>>>>>>>>>>>>>
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conomia tiepida
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sfruttando le nostre relazioni interperso-
nali e trasformando qualsiasi tentativo di
generosità in un atto di consumo. Un giu-
dizio così critico su quella che per molti è
una delle risposte più efficaci alla crisi non
è per niente infondato, se andiamo a vede-
re come, al di là del risparmio per gli uten-
ti, la maggior parte delle piattaforme che
consentono la condivisione generi grandis-
simi giri di affari, spesso annullando qual-
siasi forma di garanzia nei confronti del-
l'indotto che creano. Ne sono un esempio le
piattaforme di crowdsourcing, tipo ‘Mechanical Turk’, che
‘impiegano’ centinaia di migliaia di persone a condividere il
proprio lavoro in forma di cottimo (immissione dei dati, raccol-
ta pacchetti, fare commissioni). Lavoro che viene pagato in
media dai 2 ai 3 dollari all'ora.
Eppure, se andiamo ad analizzare, il risalto mediatico dato a
questo comparto continua a diffondersi come un'idea di apertu-
ra verso un qualcosa di politicamente corretto. Termini come
collaborazione e condivisione sono i 'peace and love' di una
nuova era. Ma se da una parte è vero che il principio di condi-
visione potrebbe aprire la strada a una società più giusta e
sostenibile (quella in cui si consuma meno e si collabora di più),
dall'altra, a meno che i nuovi modelli economici non siano per-
seguiti creativamente e in modo convinto, quello aziendale vin-
cerà per impostazione predefinita. In realtà, ha già vinto: il set-
tore dell'economia convenzionale di condivisione costruito sul
capitale di rischio e del lavoro sfruttato è un business multimi-
liardario, mentre l'idea di un'economia reale di condivisione
basata sulle cooperative, la solidarietà dei lavoratori e la ‘gover-
nance’ democratica rimane un'ideale inattuabile. 
Ciò che invece viene detto meno è che, in realtà, lo ‘sharing’ è un
modo per risparmiare denaro in una economia ‘tiepida’, che non
risolve affatto il problema dell'assenza di potere di acquisto.

Consumo collaborativo e low cost
La verità, in termini pratici, è che l'ipotesi di risparmio spesso
riguarda beni e servizi che, già di per sé, appartengono a un
paniere da ceto medio. Per essere più diretti: a cosa può mai ser-
virmi una guida sui ristoranti italiani dove si mangia con meno
di 30 euro, se il mio budget mensile non mi consente di andare
neanche una volta al mese in pizzeria, dove il costo medio è di
10 euro a persona? 
Insomma, l'input di base è sempre una spinta consumistica, anche
se contenuta. Lo potete verificare andando a visitare alcuni siti dai
nomi suggestivi: www.voglioviverelowcost.it, www.vitalowcost.it,
www.vivalowcost.com, guidalowcost.blogspot.com. In poco meno di
dieci minuti di navigazione, vi renderete conto che per avere un
determinato sconto dovete acquistare un bene o un servizio che,
secondo i ‘dictat’ della crisi, rientra nella categoria ‘superfluo’.

Secondo Nathan Schneider, autore del libro "Thank You,
Anarchy” e collaboratore di The Nation, New York Times e

The Chronicle, la ‘sharing economy’ (che lui definisce “la distru-
zione creativa del capitalismo”) non è altro che un nuovo mezzo
per i ‘Big business’ di insinuarsi ancora di più nella nostra vita,

primopiano Lo sharing è un modo per risparmiare denaro in una ecprimopiano
>>>>>>>>>>>>>>>>>>>>>>>>>>>>>>>>>>>>>>>>>>>>>>>>>>>>>>>>>>>>>>>
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Decrescie sei felice?
Continuare a usare una terminologia che fa apparire tutto più
roseo di quello che è in realtà vuol dire minimizzare il problema
di un Paese che si sta paralizzando



E i moltissimi ‘guru’ che sull'argomento hanno profetizzato nuove
economie, in realtà sono professionisti che hanno ben saputo
‘cogliere l'attimo’ e trattare l'argomento in un libro, una rubrica
giornalistica o un sito dedicato. È sempre una questione di busi-
ness - in questo caso imprenditoria di se stessi - ma parlare di
'nuove economie' è tutta un'altra storia.
In realtà, il vero ‘low-cost’ - ma lo stesso vale anche per il 3x2 del
supermercato - è acquistare ciò che serve realmente, cercando di
scegliere il giusto rapporto costo-qualità. E smetterla di conti-
nuare a usare una terminologia che fa apparire tutto più roseo
di quel che è nella realtà. Continuare a parlare di decrescita
felice - dove la parola ‘felice’ dovrebbe convincerci che non stia-
mo peggio, tutt'altro - vuol dire minimizzare il problema di un
potere di acquisto sempre più ridotto e di un tasso di disoccupa-
zione sempre più alto. La parola crisi la si può declinare in molti
modi. E ci sono voluti un paio di anni di troppo per arrivare ad
ammettere che il Paese si sta paralizzando, rischiando di inne-
scare quel processo di deflazione che con gran stupore-clamore
ha annunciato l'Istat.
Naturalmente, ciò nulla toglie a quel 13% della popolazione che
ha utilizzato almeno una volta servizi di ‘sharing’. Ma se proprio
dobbiamo parlare di economia collaborativa citiamo almeno la
più comune: “Ragazzi, io metto la casa e butto giù gli spaghetti,
voi portate da bere. Ci vediamo stasera”!

FRANCESCA BUFFO

primopiano Acquistate solo ciò che serve realmenteprimopiano
>>>>>>>>>>>>>>>>>>>>>>>>>>>>>>>>>>>>>>>>>>>>>>>>>>>>
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DA LEGGERE / idee e soluzioni per una nuova economia

Metodi attuabili da qualsiasi persona,
organizzazione, amministratore o parti-
to: la razionalizzazione di molti modelli
utilizzati oggi nella società, nella for-
mazione, nelle aziende e nella rete.
È facile cambiare l'Italia 
se sai come farlo. Alessandro Rimassa,
Hoepli, 14,90 euro

Un manuale “nudo e crudo”, con tanto
di indirizzi, siti Internet e indicazioni
dettagliate ed esaurienti che danno la
possibilità di provare davvero a vivere
risparmiando.
ABC del Lowcost
Marco Mengoli, Edizioni Il Ciliegio,
pagg. 144, 13 euro

Vivere al massimo spendendo il mini-
mo è possibile. Una guida dettagliata
per ogni settore - dall'utile all'indi-
spensabile, dal futile al macrocosmo
delle spese per utenze o servizi.
Low cost. Vivere alla grande 
spendendo poco. Martorana Marina,
Vallardi, pagg. 343, 6,50 euro

Secondo una recente ricerca di
Ipsos, commissionata da Airbnb e
BlaBlaCar (due tra i più noti siti
del settore) due su tre italiani,
costretti a ridurre le spese, hanno
imparato a condividere un'auto
per un viaggio, la propria casa
per le vacanze o a utilizzare le
biciclette pubbliche per muoversi
in centro storico.



stima che circa 700 mila perso-
ne soffrano di ‘ludopatia’, la per-
centuale di chi ha giocato alme-
no una volta (Lotto,
Superenalotto, poker on line,
‘Gratta e Vinci’) sarebbe passata
dal 42 al 47% solo dal 2008 al
2011. per lo più il fenomeno
riguarda il centro-sud, in parti-
colare persone disoccupate o
inoccupate con un basso livello
di istruzione. Tuttavia, oggi a
tentare la sorte e ad essere a
rischio sono anche le donne in
età adulta e gli adolescenti. Ci
ritroviamo, insomma, con circa
19 milioni di scommettitori e 3
milioni a rischio ‘ludopatia’,
mentre un milione si è già uffi-
cialmente ammalato secondo gli
ultimi dati dello studio Ipsad
dell'Istituto di Fisiologia clinica
del Cnr di Pisa. Mentre lo Stato
continua a pubblicizzare il
gioco, coloro che ne sono divenu-
ti dipendenti sono lievitati nel
corso degli anni e, nell’attuale
contesto di crisi economica, il
fenomeno è ancor più pericoloso.
Pur sapendo che la dimensione
ludica resta fondamentale per

l’essere umano, conosciamo
veramente la ludopatia? Ne sof-
fre il 3% della popolazione adul-
ta, secondo l’Organizzazione

mondiale della sanità (Oms).
Siamo in grado di affrontare
questo nuovo allarme sociale?
Le direzioni sanitarie locali
sono in grado di affrontare que-
sta patologia? Lo abbiamo chie-
sto al dott.  Gaetano
Morrone, psicologo, mediato-
re, assistente sociale, dipenden-
te dalla Asl Napoli 1 e giudice
onorario presso il Tribunale per
i minori di Napoli.

Dottor Morrone, cosa  si
intende per  ludopatia?
“Per ludopatia si intende una
forma di dipendenza patologia
dal gioco. Spesso si usa il termi-
ne addiction per identificare
diverse forme di dipendenza,
non necessariamente da un
sostanza, ma  una dipendenza
da qualcosa: dal gioco, dal sesso,
dall'acquisto, da Internet.
L’addiction è caratterizzata da
un comportamento compulsivo
e da un desiderio forte di assu-
mere una sostanza oppure un
determinato tipo di comporta-
mento. La ludopatia è una delle
tante forme di dipendenza. Il
termine addiction sta ad indica-
re un comportamento di abuso,
un intenso coinvolgimento nella
ricerca e nell’impiego dei
sostanze, o di assumere un
determinato comportamento,
una ricerca estrema, compulsi-
va e ossessiva del gioco d’azzar-
do in questo caso, e da un'alta
tendenza alla ricaduta dopo l'in-
terruzione”.

Quali sono le cause?
“Esistono diverse ipotesi”.

Come inizia la dipendenza?
“La dipendenza inizia quando
non esiste più libertà di scelta
dal comportamento, se non esi-
ste opzione di scelta qualunque

tipo di comportamento diventa
patologico. La dipendenza è una
risposta rigida/obbligata ad uno
stimolo. Si inizia ad essere
dipendenti da qualcosa quando
il comportamento non è più libe-
ro, anche se inizialmente si sce-
glie di assumere un comporta-
mento o una sostanza e si prova
piacere, gradualmente nel
momento in cui aumenta la
dipendenza paradossalmente
diminuisce il piacere. Il giocato-
re patologico non trova più il
piacere iniziale”.

Perché alcuni riescono a
interrompere più facilmen-
te un circuito di dipenden-
za e altri no? Da cosa
dipende?
“Le forme di dipendenza nasco-
no da uno scarso controllo degli
impulsi. Alcune persone riesco-
no a smettere perché hanno una
capacità maggiore di elaborare
gli stimoli che agiscono su di
noi, una capacità mentale eleva-
ta rispetto ad altri, e riescono
meglio a controllare gli impulsi,
compreso il comportamento che
lo stesso cervello produce, chia-
ramente molto dipende anche
dagli aspetti cerebrali di base.
In modo sintetico si potrebbe
dire che c'è la necessità di inte-
grare il livello psico-sociale  con
i risultati della recenti ricerche
biologiche e neurochimiche”.

Esiste un rapporto tra
dipendenza dal gioco e crisi
e economica?
“Dal mio punto di vista, in gene-
rale la dipendenza e il compor-
tamento compulsivo non trova-
no un’unica spiegazione nella
definizione di patologia in senso
medico stretto. Una ricerca con-
dotta sulla guerra del Vietnam
ha analizzato nel tempo il modo
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mmettitori, di cui 3 risultano a rischio ‘ludopatia'
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Gaetano Morrone, psicologo

Basta con le slot: era il titolo
dello spot della campagna

promossa dalla trasmissione
televisiva ‘Le Iene’ di Italia 1
con la partecipazione di 7 sinda-
ci. Grazie alle liberalizzazioni
oggi è sempre più semplice apri-
re una sala giochi dove un nego-
zio chiude. Pertanto, i primi cit-

tadini si chiedono, nello spot:
“Ci sono persone che si giocano
tutto quello che hanno. E se noi
ci giocassimo il Duomo di
Milano? Se ci giocassimo
l’Arena di Verona? (...)Ti gioche-
resti la cosa più preziosa che
hai? Ogni giorno, sotto casa tua,
c'è una nuova sala slot. Non fa

bene a nessuno. (...) È soltanto
un segno di inciviltà. Basta con
le slot. Riprendiamoci le nostre
città”. Dal 2002 le slot machine
sono legali in Italia. Intanto, tra
‘Gratta e vinci’, slot,  Lotto,
Superenalotto e scommesse
varie, gli italiani sono sempre
più dipendenti dal gioco. E si

dossiergioco A tentare la sorte sono circa 19 milioni di scom
>>>>>>>>>>>>>>>>>>>>>>>>>>>>>>>>>>>>>>>>>>>>>>>>>>>>>>>
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800 mila ragazzini tra i 10 ed i 17 anni giocano d'azzardo: un
fenomeno in continua crescita che sta facendo aumentare i casi
di ludopatia (vera e propria dipendenza). Un vizio ‘rovina-
famiglie’ con enormi ricadute sociali che sta portando molti sog-
getti alla deriva economica



Quando lo raggiungiamo,
Andrea è seduto al tavolo

di un bar, in compagnia di se
stesso e di un bicchiere di birra.
Il suo sguardo non ci sfiora
nemmeno nel momento del
saluto. Rimane là, a vagare nel
vuoto dei pensieri che, speria-
mo, possa sviscerarci. E quando
casualmente incrocia gli occhi di
una cameriera di passaggio,
Andrea manifesta la sua
improvvisa rabbia: “Ma che
ca…guarda? Non deve guar-
darmi così, quella!”. Ecco uno
dei sintomi di cui parlano gli
esperti, aggressività. Allora è
vero, pensiamo, è proprio così.
Il colloquio/monologo che dopo
ha avuto inizio, ci ha svelato
una persona fragile, attual-
mente sprofondata nel baratro
del gioco e nel fondo della sua
stessa vita. Una persona penti-
ta da un lato per certe scelte,
ma consapevole allo stesso
tempo di poterle  rifare ancora,
se ne avesse la possibilità. Il

gioco è una vera condanna, un
marchio che ti porti appresso
una vita intera, l’unico in grado
di farti sentire vivo, proprio nel
momento in cui ti sta succhian-
do linfa. Si gioca per fare il col-
paccio della vita, per sfuggire a
una esistenza di stenti e debiti,
anche perché non c’è banca o
mestiere al mondo che possa
offrirti un gruzzolo ingente e
immediato per la svolta vera. Il
giocatore è un perdente, ha
perso e sa che perderà ancora,
ma sa anche che nessuno può
togliergli la speranza di ‘sban-
care’. L’unica ricchezza rima-
stagli, è quella speranza appe-
sa a un filo, a un gettone, che
poi sia testa o croce, non può
saperlo. In ciò si racchiude
tutta la sua fortuna o sfortuna.

Andrea, facciamo una ipo-
tesi veloce: hai vinto alla
prima botta, 1000 euro.
Cosa fai?
“Li rigioco”.

E se alziamo la posta a
10.000 euro?
“Ora come ora non tornerei a
giocare per un anno”.

Perché?
“Avrei recuperato. Almeno una
parte”.

E resisteresti tutto quel
tempo?
“Si. Quando sei a zero ti rendi
conto delle cazzate che hai
fatto”.

Hai pensato a un prestito?
“E chi te lo farebbe? Le ban-
che come i privati. Sono un
giocatore”.

Come ci sei finito nel ‘giro’?
“Per scherzo. Sono entrato in un
casinò dieci anni fa con 10 mila
lire. Ne ho vinte 350 mila.
Sembrava facile, troppo. Poi
ovviamente perdi. E per rifarti
giochi, ma continui a perdere.
Entri senza volerlo in un circo-
lo vizioso, in cui devi giocare
per recuperare, ma più vai
avanti più la somma da recu-
perare cresce”.

“Sfiga”, ti sarai detto?
“Beh, siamo scaramantici. Le ho
provate tutte. Dal sale nel
taschino al cornetto, le mutande
rosse… Dai sempre la responsa-
bilità della tua perdita a qualcu-
no o qualcosa. Ti serve un appi-
glio. Non te la prendi mai con te
stesso. Allora: se gioco in tua
presenza e perdo, guai se ti fai
rivedere. Te ne devi andare”!

Che vincita dovresti fare
per non giocare più?
“Centomila euro, penso. Non lo
so. Forse si, forse no. La diffe-
renza di quando giochi e hai
soldi, un po’ come è capitato a
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Chi gioca è un frustrato, tendenzialmente aggressivo e mal tol-
lerante, alcol e sigarette lo accompagnano sempre e rischia di
cadere facilmente in depressione. In generale è maschio, di scar-
so livello sociale, culturale ed economico. Questo è il ‘profilo-
tipo’ secondo alcuni studi di esperti. Abbiamo conosciuto Andrea
P., giocatore incallito, che ci ha raccontato la sua storia, di come
è nata quella passione per il gioco che gli ha modificato la vita.
Attraverso le sue confessioni abbiamo appreso di tanti piccoli
particolari che ci hanno svelato un mondo spesso ignorato,
‘chiuso’ a chi non ha la stessa malattia. Un mondo che vale la
pena di conoscere per capire e riflettere su quanto la ‘coscienza’
possa condurci a prendere in giro noi stessi, pur nella apparen-
te piena consapevolezza di sé

Andrea e quella necessità
di ‘sbancare’ 

per tornare a vivere

Ludopatia / La testimonianza di un giocatore cronico

in cui si comportavano i reduci
di guerra che avevano fatto uso
di  stupefacenti. Esisteva una
varietà di comportamenti che
non poteva essere compresa
analizzando soltanto aspetti cli-
nici o solo aspetti biologici. La
dipendenza è un fenomeno più
complesso che coinvolge anche
gli stimoli che provengono dal-
l'esterno e dall'ambiente, i quali
con tutti i loro correlati simboli-
ci contribuiscono a crearla o
acuirla. La crisi economica è un
fortissimo stimolo. Non possia-
mo dimenticare però che esiste
una predisposizione genetica ad
un determinato tipo di dipen-
denza che ha come presupposto
una forma soddisfacimento di
determinati circuiti del cervello.
Il modo in cui si riesce a control-
lare la dipendenza dipende da
tanti fattori, la predisposizione
caratteriale, la struttura di per-
sonalità, la storia personale.
Proprio in questi giorni sto
seguendo una persona affetta
da ludopatia, in lui ho constata-
to una immaturità psico-affetti-
va. In questi casi uno stimolo
attecchisce molto più facilmen-
te, l'ambiente, quindi ha una
maggiore incidenza nel creare,
in questi soggetti, la dipendenza
dal gioco”.

Cosa potrebbe fare il
Governo a tal proposito?  
“Io credo che il Governo potreb-
be fare una scelta di tipo etico,
scelta che non ha mai effettuato
rispetto al tabacco, all’alcol e, in
questo momento, al gioco.
Infatti, lo Stato ha generato gli
stimoli economici e politici per
agire e investire in questo
campo, ha creato la dipendenza
e oggi si accorge non ha gli stru-
menti organizzativi, né scienti-
fici, né di controllo,  per combat-

terla. La stessa scienza non ha
la capacità di curarla e non ha,
in questo momento, nessuna
certezza di controllare gli effetti
di una  dipendenza. Il Governo,
secondo un meccanismo perver-
so, ha favorito la patologia e,
oggi, finge di curarla”.

Lei consiglia di vietare le
slot machine?
“Sì, sicuramente. Se una perso-
na ha una predisposizione a una
dipendenza, quella stessa
dipendenza potrebbe agire
anche in altri campi, per esem-
pio in quello affettivo. Un
ambiente ricco di stimoli negati-
vi favorisce la dipendenza da
gioco, alimentando un circolo
vizioso anche sul terreno dei
rapporti sociali”.

Quali sono i danni che crea
la ludopatia?
“La dipendenza da gioco crea
innanzitutto danni economici
alla persona,  che non sono facil-
mente controllabili. Inoltre, la
cosa possiede ricadute sociali,
familiari, distrugge le relazioni,
la struttura familiare stessa,
soprattutto se ci sono dei figli:
che ne sarà di questi ultimi se
una persona è gravemente
affetta da ludopatia?”.

Un ludopatico nuoce esclu-
sivamente a se stesso,
oppure anche ad altri?
“La dipendenza dal gioco può
diventare, in circostanze parti-
colari, dipendenza  economica
da chi gestisce il denaro. Se
aggiungiamo il fatto che un
ludopatico potrebbe dipendere
economicamente da un’altra
persona, ciò nuoce a se stesso,
ma può avere conseguenze
anche sugli altri, innescando un
meccanismo, un altro tipo di cir-

cuito di dipendenza, in cui si
può pensare di optare, a causa
del bisogno di denaro, per scelte
di tipo criminale. Gli effetti, in
tal caso, possono essere distrut-
tivi ad ampio raggio…”.

Come si  può combattere la
ludopatia?
“Una persona consapevole ha
già fatto un passo avanti. Alcuni
lo sono, ma non riescono a uscir-
ne comunque, mentre ci sono
persone che non sono affatto
coscienti della propria condizio-
ne. Allo stato attuale esistono
dei servizi, percorsi specifici
presso le Asl per persone affette
da ludopatia. Personalmente,
consiglio un’attività di gruppo
allorquando sussistono le carat-
teristiche psicologiche per soste-
nere questo tipo di terapia. A
ogni modo, nel caso delle dipen-
denze ritengo opportuno sotto-
porsi a una terapia di tipo cogni-
tivo- comportamentale. Inoltre,
sia nelle patologie psichiatriche
gravi che nei casi di dipendenze
non si può escludere la famiglia
dalla terapia, poiché gli effetti
sul nucleo familiare sono inten-
si e coinvolgenti. Sarebbe dun-
que indicata, oltre alle cure già
citate, una terapia familiare:
quella individuale può non
bastare e, tenendo presente che
un giocatore d’azzardo può per-
sino attirare la famiglia in un
circuito pericoloso, non si può
non prevedere un trattamento
familiare”.

CLELIA MOSCARIELLO
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dossier La crisi economica è un forte stimolo al gioco
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casuale, prendi quei soldi e te ne
puoi anche andare via. Ma se
conosci quel bonus allora conti-
nui a giocare, perché la slot ti
scarica sempre qualcosa.
Potresti vincere diverse centi-
naia di euro, come pure qualche
spicciolo. Certo per continuare
devi inserire moneta. Però per il
sistema, uscito il bonus, comun-
que sia risulta che la slot abbia
pagato, cioè scaricato la vincita.
Quindi è a posto. Noi sappiamo
che la slot scarica sempre dopo
un tot di partite, numero che
rimane variabile. Per cui se ti
esce quella combinazione tu gio-
chi, sperando che ti vada bene.
Tutti giocano per quella. Non
sai però quando il gioco si chiu-
de. Potrebbe succedere dopo tre
come dieci tentativi”. 

Tutto sommato partite a un
euro non sembrerebbero
elevate, no?
“C’è gente che dopo 8 o 9 ore di
gioco ha perso migliaia di euro.
Certo, da quando hanno messo
le nuove slot che funzionano a
soldi di carta tutto è peggiorato.
Ora i giocatori si concentrano su
questa tipologia. Le macchine
non scaricano ogni 100 euro, ma
esiste un montepremi, anzi dif-
ferenti montepremi di diverse
centinaia di migliaia di euro. Il
guaio è che essendo le slots
tutte collegate in rete, il sistema
di scarico in questo caso è lega-
to non alla singola macchina,
ma a tutta la sala, o anche a
livello nazionale. Potrebbe capi-
tare questo, che io abbia giocato
e perso 3000 ?. a  Roma e poi un
tipo da Milano o nella mia stes-
sa sala ma con altra slot, mette
10 ?. e mi ‘ruba’ montepremi e
soldi di giocata. C’è da sentirsi
derubati”.
Altre anomalie?

“Il poker online: non ti pagano
subito. Devi attendere un’ora. E
che fai? Se hai vinto una bella
cifretta aspetti un’ora? Ma ovvio
che te la rigiochi e la perdi.
Quindi da un’ora arriverai a
starci 12 ore là dentro. E’ corret-
to questo? Poi c’è il trucco dei
gestori”.

Cos’è il trucco dei gestori?
Fino a 999 euro. posso ritirare
la vincita direttamente dal
gestore. Entro i 5.000 euro. si
deve fare richiesta all’agenzia
principale. Per cui anche qui:
devi aspettare. Le cose sono
due: o continui a giocare, facen-
doti caricare il tutto in una
nuova slot (e perderai) o lasci
una mancia al gestore che di
liquidità ne ha parecchia e ti
cambia il biglietto (più o meno
fino a 2.000 euro non ti fa pro-
blemi)  che andrà a cambiare al
posto tuo. Tanto non è nomina-
le. Capisci? Così tu sei contento
e anche lui, che però incassa il
doppio, fregando l’Erario. Per
vincite molto grosse di solito
non avviene, ad essere sinceri”.

Hai vinto grosse cifre tu?
8.000 euro alle macchinette. Al
casinò 20.000 euro. E nel giro di
un mese ho perso tutto”.

Perché continui a giocare?
“Per fare il colpo grosso e cam-
biare vita. Il lavoro non mi per-

metterebbe guadagni così veloci
e ingenti”.

Ma sai che è impossibile,
quindi?
“La speranza. Quella non
muore mai. Quando sei solo tu e
la macchinetta, ti senti la perso-
na più importante del mondo.
Una sfida a due. Tu e lei e non ti
frega di nessun altro. E sai
quante volte questa sfida finisce
con vetri rotti?”.

Però non puoi non notare
gli altri giocatori,  che
impressione ti fanno?
“Non li guardo. Anzi, se mi
guardano chiamo subito il but-
tafuori. Non si deve permettere
nessuno di guardarmi! È scritto
in sala: se non giochi, non puoi
entrare”.

Lasciamo Andrea così, che anco-
ra una volta non ci guarda negli
occhi, come fosse dentro la sua
saletta in cui nessuno deve sfi-
dare il suo sguardo, men che
meno quella povera cameriera
mentre si avvicina a prendere il
suo bicchiere di birra vuoto, con
le pareti sporche di schiuma.
L’immagine ci sembra una per-
fetta metafora della vita di que-
sto giocatore: se l’è bevuta in
pochi sorsi e ora non resta che
qualche traccia.

GAETANO MASSIMO MACRÌ

15  > > > > > > > > > > > > > > > > > > > Periodico italiano MAGAZINE

perso migliaia di euro
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me all’inizio, è che vinci facil-
mente. Quando sei ricco, vinci.
Giochi in relax, senza assilli.
Se non hai soldi, invece, perdi.
E sei destinato a perdere sem-
pre di più. Perché anche se
vinci una somma discreta di
qualche migliaio di euro (e
capita) non ti serve! Sei troppo
in ‘debito’, quindi sei costretto
a riutilizzare tutto e ovviamen-
te continui a perdere. Alla fine
ti ritrovi in un baratro”.

Ora ti vedi così?
“Si, ora si”.

Ci sono dei programmi per
uscire da situazioni come
la tua, lo sai?
“Cazzate. Non hai più nulla. A
cosa ti servono? Il programma
non esiste. Dovrebbero mettere
un tetto per i giocatori”.

Dunque: se non hai soldi,
puoi resistere, se li hai li
f inisci  perché non hai
volontà di opporti. Solo
una questione di soldi?
“Per un giocatore queste salet-
te, quei piccoli ‘casinò’ sono
ovunque. Anche il bar sotto
casa è spesso dotato di slot.
Oltretutto quelle sale sono

aperte 24 su 24 (guarda un po’
lo Stato lo permette, mentre
per altri esercizi come i locali
notturni fissa parametri più
rigidi). Per cui se un giocatore
ha disponibilità, è sempre
messo nelle condizioni di anda-
re a giocare. Si astiene solo se
non ha nulla. Morale della
favola: alla fine non avrà nulla.
I casinò invece sono tutt’altra
musica!”.

I casinò sono più ‘demo-
cratici ’?
“Si tratta di ambienti sotto
controllo. Più da professionisti.
Se decidi di andare là parti già
con un capitale preciso. E
oltretutto ti devi spostare fisi-
camente, un vero e proprio
viaggio di scopo. Se perdi te ne
vai, di solito. Nelle salette
entri sempre, tanto un banco-
mat lo trovi subito. E poi ormai
con le nuove slot si gioca diret-
tamente con il soldo di carta.
E’ micidiale quello che fa lo
Stato cosi. Queste macchinette
invece sono gestite da gestori
di bar! E quello che c’è sotto chi
lo sa? Per esempio, almeno tre
volte al giorno le macchinette
si spengono, la rete si perde.
Perché? E guarda caso quando

ritorna la connessione, prima
che esca una vincita, ne passa
di tempo!”.

Lo Stato secondo te ha
solo legalizzato l ’azzardo,
allora?
“Te l’ho detto, hai capito come
funziona, no? Prima con le
macchinette a gettone, ti illude-
va che non ci fosse l’azzardo.
Mettevi 1 euro a partita. Anche
due. Caricavi nella slot il tuo
capitale e giocavi, a 25 centesi-
mi a puntata minima. Vincita
massima? 100 euro a volta. Non
è vero, però, che vinci solo 100,
puoi vincerne di più, 400 o 500
anche, ma sempre a 100 alla
volta. La macchina scarica così.
Anche questa è un’illusione
creata per dirti che non c’è
azzardo, no? Poi c’è un bonus
speciale di cui però non risulta
traccia ‘ufficiale’. Lo sai solo se
giochi e i giocatori abituali lo
conoscono”.

Di che bonus ‘nascosto’
parli?
“Se infili, cioè se azzecchi 5 uova
d’oro, la slot ti regala un bonus.
Intanto hai vinto i tuoi 100 euro
che la macchina scarica diretta-
mente. Se sei un giocatore

dossiergioco Con 1 euro a partita c’è chi, dopo 8 o 9 ore, ha 
>>>>>>>>>>>>>>>>>>>>>>>>>>>>>>>>>>>>>>>>>>>>>>>>>>>>>>>
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Da una giocata minima di 1 euro al ‘miliar-
dario’ da 30 euro, la formula del gratta e
vinci non conosce crisi. Sarà per l’ambitis-
sima possibilità di ricevere una rendita
vitalizia per un buon vent’ennio (l’ultima
vincita di questo tipo è stata registrata ai
primi di agosto) o, magari, la casa dei tuoi
sogni  ed ecco che dal tabaccaio sono in
molti ad accompagnare il caffé e le siga-
rette con un pizzico di azzardo. Sembra un
gioco innoquo, quasi come la tombola del-

l’oratorio. Ma purtroppo non è così. Anche
questo può diventare una vera e propria
dipendenza nella quale ‘perdere’ parecchio
denaro. I giocatori incalliti si riconoscono
subito: acquistano biglietti in grossi quan-
titativi (perché su 10 biglietti qualcosa
vinci sempre) e più costa il biglietto, mag-
giore è la sensazione di vincere. Ma a conti
fatti, a meno che non ti capiti una cifra a
quattro zeri, fra quello che si spende e ciò
che si vince si è sempre in perdita.

10 anni di Gratta e vinci A partire dal 2004, il biglietto da grattare con una moneta ha distribuito complessivamente

vincite per oltre 52 miliardi di euro, circa 14 milioni di euro al giorno.



“Deve innanzitutto comprare le
macchine da gioco, deve rispet-
tare alcuni passaggi obbligati e
ottenere una serie di documenti
e certificati. Una volta adempiu-
ti tutti gli oneri, deve poi riusci-
re a piazzare le slot all’interno
di altre attività. Da questo
momento in poi, il lavoro sarà di
manutenzione dei dispositivi di
gioco, di assistenza e riparazio-
ne, di rifornimento di monete e,
ovviamente, di riscossione della
percentuale dell’incasso”.

Quali sono questi passaggi
obbligati?
“In primis, in quanto società,
bisogna aprire una partita Iva.
Poi rispettare tutto l’iter buro-
cratico. È necessario ottenere i
permessi, perciò ci si rivolge ad
uno dei concessionari operativi
in Italia, i quali si occupano
anche della regolarizzazione
delle macchine e della riscossio-
ne delle tasse da parte dello
Stato (l’AAMS - l’organo dello
Stato competente che gestisce
tutto il monopolio del gioco -
cede i diritti di concessione a
grandi società, come Bi-plus o
Lottomatica). Queste società, in
genere, richiedono come garan-
zia per il rilascio delle concessio-
ni, un acquisto minimo. Quella
a cui mi sono rivolto io, la Bi-
Plus, ha fissato il minimo a 10
dispositivi. Ciò ha comportato
inevitabilmente anche l’acqui-
sto di 10 nulla osta – il permes-
so rilasciato direttamente dal-
l’AAMS, che contiene il codice
identificativo di ogni slot e i
documenti ad essa relativi –,
perchè ogni macchina deve
esserne necessariamente muni-
ta. Dal concessionario, si otten-
gono infine, i PDA - una sorta di
sim card da porre all’interno di
ogni slot - che funge da modem

wireless e invia la lettura delle
entrate e delle uscite delle mac-
chine direttamente al monopo-
lio. Solo dopo aver adempito a
tutti i requisiti richiesti, è possi-
bile stipulare il contratto con la
società di concessione e solo a
questo punto si può procedere
all’acquisto delle macchine”.

A questo punto cosa succe-
de?
“Vado in giro per produttori spe-
cializzati, alla ricerca della solu-
zione che reputo più convenien-
te. Acquistate le macchine, devo
poi presentarmi nei vari eserci-
zi e cercare di piazzarle. Trovati
gli esercenti interessati a questo
tipo di servizio, stipulo il con-
tratto con l’esercente stesso e
posso portare la slot nella sua
attività, con il nulla osta di
distribuzione. Infine, attivo la
macchina, creo i collegamenti
con il modem – affinchè sia
subito visibile la rilevazione di
attività – e carico le monete nel
dispositivo. A questo punto la
slot è pronta per l’uso. Poi passo
ogni settimana a riscuotere la
mia parte. In realtà lo stesso
esercente potrebbe rivolgersi ai
concessionari se possedesse le
mie competenze. Ma nel 99%
dei casi, almeno in Italia, queste
competenze sono esclusive della
mia figura professionale”.

Il contratto con l’esercente
cosa prevede?
“Stabilita e accettata la percen-
tuale da dividere con l’esercente
(io, ad esempio, offro il 50%, ma
ogni gestore stabilisce la sua
percentuale), divento una sorta
di intermediario tra l’esercente
e il concessionario. Mi devo
occupare dell’iscrizione del-
l’esercente al monopolio dove
verranno protocollati tutti i
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munque un indotto economico importante 
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slot machine
Quello che anche i suoi giocatori più
incalliti ignorano è come nacque la slot
machine e chi ne fu l’inventore. Si tratta
di Charles Fey, immigrato bavarese, che
nel lontano 1895 ideò, forse a sua insa-
puta, quello che sarebbe diventato uno
dei più conosciuti strumenti di gioco in
tutto il mondo. Aveva ancora 23 anni Fey,
quando a San Francisco costruì una
machine in grado di far vincere del dena-
ro. In circolazione infatti c’erano già alcu-
ne macchinette che permettevano di gio-
care a poker ma distribuivano caramelle
e sigarette in premio. Nell’invenzione di
Fey bastava inserire un penny e tirare il
braccio meccanico (da cui uno dei nomi
con cui venivano chiamate le slot, “Ladro
con un solo braccio”). La vincita più alta
della prima macchina fu di 50 cents. Le
combinazioni non erano molte, inizial-
mente Fey introdusse solo tre simboli. In
caso di vincita, l’apparecchio emetteva il
tipico suono del campanello, suono che è
rimasto per decenni in tutte le successive
slot machine.
Nacque così la Liberty Bell (Campana
della Libertà), che tanta fortuna portò al
suo inventore. Fey, infatti, si aprì subito
un laboratorio dove costruiva e migliora-
va le sue slot, dominando incontrastato il
mercato per anni. Il terremoto di San
Francisco lo mandò in rovina e presto
altre figure si imposero al suo posto e con
esse nuovi sistemi che nel tempo contri-
buirono all’evoluzione di questo gioco
semplice quanto geniale. L’America
ormai era impazzita per la Liberty Bell,
facile che qualche ricco signore si buttas-
se a capofitto nel nuovo business. Nel
1909 Herbert Stefan Mill di Chicago ideò
la sua Mills Liberty Bell che a differenza
della precedente era molto più ricca di
simboli. Fu proprio questa a divenire la
slot più famosa del Paese, senza nulla
togliere però all’invenzione di Fey, alla
cui memoria, ancora oggi è dedicata una
targa, che sorge a quanto pare nel punto
in cui tutto ebbe inizio, quando l’immi-
grato bavarese costruì la sua ‘tre rulli’, “il
cui disegno di base continua a essere uti-
lizzato nei dispositivi meccanici di oggi”,
recita la targa. A Fey in effetti si deve
tutto. Il resto è solo storia. La slot origina-
le, conservata al Liberty Belle Saloon and
Restaurant in Reno, lo testimonia.

L’attività del gioco è una
sorta di ‘macchina da guer-

ra’, che frutta svariati milioni di
euro allo Stato e a chi sta ‘dietro’
l’apparato, ma che contempora-
neamente corrisponde alla per-
dita di ingenti somme di denaro
per chi abbia il ‘vizio’ del gioco. A
causa dei numerosi casi di per-
sone ‘rovinate’, si è venuto a
creare nel tempo un forte scetti-
cismo nei confronti della ‘legali-
tà’ e della ‘trasparenza’ connesse
a questa attività, che nel sentire
comune è venuta a delinearsi
sempre più come causa di molti
mali per i giocatori ‘incalliti’.
Tra i rischi del gioco, infatti,
possono verificarsi la perdita di
interi patrimoni, la dipendenza
psico-fisica, l’alienazione socia-
le, ma anche il ricorso a prestiti
derivati da ambienti usurai.
Rischi che alimentano una con-
cezione di ‘pericolo’, quasi di ille-
galità e che, spesso, fanno met-
tere in dubbio qualsiasi occupa-
zione collegata al mondo del
gioco. Tra queste attività com-
plementari, ricordiamo quella
dei gestori di slot machine: figu-
re professionali che si dichiara-
no spesso vittime dei pregiudizi,
a causa dei quali vengono addi-
tati come ‘mercenari’ e ‘corrotti’,
che si arricchiscono vendendo

sogni e illusioni. In questa inter-
vista, abbiamo cercato di capire
cosa si cela ‘dall’altra parte’ di
una slot. Perché il gioco non
significa solo ‘giocatori’. Per
qualcuno è lavoro. Un lavoro
onesto, fatto di sacrifici. Proprio
come qualsiasi altra occupazio-
ne. Niente ombre, quindi, ma
trasparenza. Così ci ha raccon-
tato F.A. - del quale conservere-
mo l’anonimato e che per como-
dità chiameremo Luca - che da
circa tre anni è titolare di un’at-
tività che si occupa della gestio-
ne delle slot machine. Qui riper-
correremo le ‘tappe’ che Luca ha
dovuto superare per costruire la
sua attività e cercheremo di
capire se gestire slot machine
significhi davvero valicare i con-
fini della legalità.   

Luca, perché lavorare pro-
prio con le slot?
“Avevo voglia di mettermi in
proprio, di fare un salto di ‘qua-
lità’, di costruire qualcosa che
fosse mio. E dal momento che ho
lavorato per 10 anni alle dipen-
denze in una società che gestiva
slot machine, accumulando
esperienza e competenza nel
settore, è stato quasi naturale
che la mia attività partisse da lì.
Era un mondo del quale cono-
scevo troppo bene gli ingranaggi
interni. Così, tre anni fa ho ini-
ziato la mia avventura persona-
le e, ad oggi, gestisco 43 slot
machine su tutto il territorio
romano ”.

Cosa fa esattamente un
gestore di slot machine?

dossiergioco Video-poker e ‘macchinette’ rappresentano com
>>>>>>>>>>>>>>>>>>>>>>>>>>>>>>>>>>>>>>>>>>>>>>>>>>>>>>>
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I gestori si difendono:
“Non siamo criminali”

Un vizio che non coinvolge soltanto i giocatori: per qualcuno è un lavoro, fatto di
sacrifici, proprio come qualsiasi altra occupazione. Eppure, nel sentire comune
molti sono i pregiudizi con cui queste persone vengono additate come ‘mercenari’ e
‘corrotti’. Ma, come ci racconta Luca, gestore di slot-machine, non è sempre così



ste non versate. Le macchine
illegali vengono sequestrate.
Pur potendo continuare a lavo-
rare con quelle a norma, su loro
ricade il blocco dei nulla osta.
Ciò significa che per loro il mer-
cato si blocca, vedendosi negata
la possibilità di acquistare ulte-
riori macchine. A tutto questo, si
deve aggiungere la condanna
prevista dal codice penale”.

Un gestore gioca nella spe-
ranza che, conoscendo i
meccanismi interni, abbia
maggiori possibilità di vin-
cita rispetto agli altri?
“In genere no. Perché il gestore
sa che la slot ‘paga’ a cicli e che,
quindi, si potrebbe non vincere
anche quando si pensa di posse-
dere particolari abilità o anche
quando qualcuno, prima di noi,
ha giocato mille euro. Questi
cicli, infatti, a seconda della
scheda di gioco, possono essere
di 15.000, 50.000, 100.000 parti-
te o anche di più. Non c’entra,
quindi, l’abilità. E anche quan-
do si dovesse vincere, in realtà,
non si recupera mai quello che
si è speso per giocare. La slot,
infatti, può essere impostata
con un pagamento unico (quello
che garantisce somme più consi-
stenti) o, il più delle volte, con
un pagamento frazionato
(distribuendo piccole vincite). E
anche il ciclo di pagamento cam-
bia, ogni volta, proprio per depi-
stare il giocatore. Calcoli delle
probabilità o i cosiddetti ‘siste-
mi’ sono delle farse. Non servo-
no a nulla, dato che il sistema
del ciclo è casuale, si rinnova
automaticamente per non crea-
re una ripetizione in sequenza
dello stesso gioco”.

Cosa pensi di coloro i quali
hanno sviluppato una

dipendenza da gioco e che
spesso finiscono col rovi-
narsi?  
“Penso che queste persone
abbiano dei seri problemi e che
sfoghino sul gioco le loro fru-
strazioni. Il giocatore ‘incallito’,
infatti, non è quello che trae
soddisfazione dalla vincita. Ma
quello che si sente appagato dal
gioco in sé. Lo dimostra il fatto
che il frequentatore assiduo è
proprio colui che, anche quando
vince, il giorno seguente ritorna
davanti ad una slot e rigioca
tutta la somma vinta. E pun-
tualmente la perde. O colui che,
a costo di continuare a giocare
anche quando i suoi soldi sono
finiti, accetta prestiti da perso-
ne che fingono di trovarsi lì
casualmente, ma che in realtà
sono strozzini di professione.
Così il malcapitato si ritrova
ben presto risucchiato in un cir-
colo vizioso: gioca per pagare il
debito, perde e continua a gioca-
re. Proprio per frenare la diffu-
sione della dipendenza dal

gioco, lo Stato tara le slot con
monete da massimo due euro.
Quando le monete sono finite, il
giocatore deve necessariamente
cambiare i soldi cartacei. Gesto
che richiede del tempo e che si
spera generi un momento di
riflessione su quanto si sta gio-
cando e spendendo”. 

Pensi ci sia discriminazio-
ne nei confronti di chi fa il
tuo lavoro?
“Assolutamente si. A causa
della disinformazione, molte
persone pensano che gestire
slot machine equivalga auto-
maticamente ad essere malavi-
tosi. Poi, molti ci additano
come mercenari e demoni che
vendono sogni e illusioni. Tutto
questo, nonostante siamo sog-
getti a continui e ripetuti con-
trolli che verificano la legalità
e la trasparenza del nostro
operato. Troppi pregiudizi. Il
nostro è un lavoro pulito e one-
sto. Proprio come gli altri”.

CARLA DE LEO
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te dello Stato, al gestore resta solo il 5%
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documenti relativi all’attività
che ha iniziato a utilizzare le
slot (partita IVA, licenza del bar
ecc.), in modo che ogni esercente
possa essere rintracciato e con-
trollato sul sito del monopolio. Il
contratto si presenta in triplice
copia e deve necessariamente
portare le firme del concessiona-
rio, del gestore e dell’esercente.
Per poter firmare il contratto e
installare una slot machine in
un’attività, deve essere garanti-
to che l’esercente non abbia pre-
cedenti penali. O meglio: che
non abbia più di tre capi di
imputazione. Con queste restri-
zioni, lo Stato mira a scongiura-
re la minaccia di infiltrazioni da
parte della malavita o di asso-
ciazioni di stampo mafiose.
Ottenuti i documenti e dimo-
strato che è tutto trasparente, si
può allora procedere con la
firma del contratto”.

Quanto ‘frutta’ economica-
mente il tuo lavoro?
“Un solo dispositivo può regi-
strare, in una settimana, un
minimo di ‘entrate’ pari a 1.000
euro. Ma si tratta dell’incasso
lordo, a cui bisogna sottrarre il
75% destinato alle vincite dei
giocatori, l’imposta dello Stato,
le tasse in quanto società, le
tasse come lavoratore e la per-
centuale dell’esercente. A noi
gestori resta ben poco. Solo il
5% del totale. Perciò il guada-
gno è maggiore quante più slot
si possiedono. Per me, che ne
gestisco 43, questo 5% significa
all’incirca 3.000 euro al mese”. 

Cosa succede se un cavo
dovesse scollegarsi e una
slot non trasmettesse più i
dati allo Stato? 
“Quando si verifica un’eventua-
lità del genere, l’anomalia viene

scoperta immediatamente per-
ché il concessionario, che effet-
tua la lettura di ogni slot quoti-
dianamente, si accorge subito
della mancata visibilità (e quin-
di trasmissione) dei dati di un
determinato dispositivo. Il con-
cessionario quindi provvede al
ripristino della connessione al
più presto. Ma se ciò non fosse
sufficiente al recupero della let-
tura, si procedee automatica-
mente al blocco della slot.
L’esercente, quindi, accortosi
del blocco, chiama il gestore per
il riallaccio dei collegamenti,
unico modo per far riprendere
l’attività della macchina”.

Da quanto dici,  sembra
tutto ‘limpido’ e sotto con-
trollo. Ma allora come
fanno ad esistere un mer-
cato illegale e slot machine
irregolari?
“È possibile perché, chiunque
abbia le capacità di manomette-
re una slot per lavorare e gua-
dagnare in nero, potrebbe farlo.
Scelta che parte dai produttori
delle macchine, i quali confezio-
nano un prodotto di sottobanco,
nel quale non sono apposti i
sigilli e che cercano di venderle
a persone disposte a rischiare
anche il carcere, pur di trattene-
re tutto il ricavato ottenuto dal-
l’attività della slot. Il vantaggio
dell’attività illegale è esclusivo
di gestori ed esercenti, perché al

giocatore viene riconosciuta
sempre la stessa percentuale di
vincita. Anche a me era stato
proposto di lavorare nel mercato
nero, ma non ho accettato.
Come in tutte le cose, dipende
dall’onestà delle persone”.

Spesso le slot di contrab-
bando sono collocate in
stanze ‘private’, all’interno
di un’attività. Si possono
scoprire? 
“Si, è vero. I dispositivi contraf-
fatti spesso si trovano in stanze
generalmente chiuse a chiave,
poco visibili dai clienti che fre-
quentano l’esercizio magari solo
per prendere un caffè. Altre
volte, invece, queste macchine,
si trovano accanto a quelle rego-
larmente registrate. Tanto il
giocatore non ha la possibilità di
accorgersi della differenza.
Certo, attraverso il sito del
monopolio, potrebbe verificare
se quell’attività è registrata e, di
conseguenza, sapere se sta gio-
cando in modo sicuro. Ma in
pochissimi lo fanno. In genere,
solo i controlli da parte delle
forze dell’ordine riescono a rile-
vare gli illeciti, perché ovvia-
mente questi verificherebbero
la mancata connessione del ser-
ver con il monopolio di Stato. In
caso di illecito, le conseguenze
sono molto severe: innanzitutto,
gestori ed esercenti sono
costretti a pagare tutte le impo-

dossiergioco Fra vincite, percentuale dell’esercente e impost
>>>>>>>>>>>>>>>>>>>>>>>>>>>>>>>>>>>>>>>>>>>>>>>>>>>>>>>
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in totale libertà di interpreta-
zione e di espressione, la storia,
le tradizioni, le luci e i profumi
della sua amata terra. Terra
che, in secoli di dominazioni
straniere, ha respirato l’influs-
so di altri folclori, alla fine
metabolizzandoli e rendendoli
anche propri. Dai fichi d’india,
quindi, ai Mori, alle giare, alle
allegre piastrelle decorativo-
ornamentali, è tutto un susse-
guirsi di immagini suggestio-
nate dalla propria fantasia e
filtrate dal proprio estro.
Ovviamente reinterpretate in
chiave moderna. E anche quan-
do, per ‘necessità’, dal suo labo-
ratorio ‘sforna’ oggetti di uso
domestico e quotidiano (vedi le
tazzine, le teiere, i bicchieri, i
piatti ecc.), lo fa sempre met-
tendoci del proprio. Quel ‘quid’
che l’artista identifica con il
tocco della sua ‘giusta dose di
follia’. Le sue creazioni, carat-
terizzate da una forte carica
espressiva, da linee robuste, da
pennellate energiche e da colori
molto accesi, infondono, in che
le osserva, positività, serenità e
allegria. A renderle uniche nel
loro genere, inoltre, l’attenzio-
ne per ogni singolo pezzo, che
viene interamente e personal-

mente lavorato e decorato a
mano. Seguendo  l’umore e
l’istinto della giornata.
Caratteristica che garantisce a
ogni ‘Don Corleone’ una sua
esclusività, personalità e irri-
petibilità. Ingredienti che tra-
sformano ogni suo pezzo da
‘semplice’ ceramica a oggetto di
arredo.
Entrare nel suo negozio è un
po’ come varcare la soglia di un
mondo fantastico e fiabesco:
vasi, piante, mani, galli e car-
retti sembrano animarsi men-
tre originalissime maschere ti
guardano con un mezzo sorriso,
attraverso il quale ti stanno
chiedendo di ascoltare la loro
storia. E noi di Periodico
Italiano Magazine, curiosi
come sempre, non ci siamo
lasciati sfuggire l’occasione di
ascoltarla questa storia. A par-
larcene, lui, il padre delle ‘Don
Corleone’, Antonio Forlin.

Antonio, perché hai deno-
minato ‘Don Corleone’ le
tue ceramiche: è una scel-
ta volutamente ambigua?
“Sì, esatto. Volevo creare un
‘non senso’. La gente, solita-
mente, pensa alla Sicilia solo
ed esclusivamente in rapporto

alla mafia. E ‘Don Corleone’ è
sicuramente, in questo rappor-
to, il nome più rappresentativo.
Così, chiamando le mie cerami-
che ‘Don Corleone’, volevo
riportare immediatamente alla
Sicilia, e al contempo, far capi-
re che questa è una terra che
ha molto da raccontare e offri-
re. Come, ad esempio, le cera-
miche colorate di un ragazzo
siciliano”.

Com’è nata questa tua
passione per la lavorazio-
ne della ceramica?
“È successo tutto per caso.
Quando ho scoperto questa
passione, frequentavo l’accade-
mia delle belle arti, ed ero inte-
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o siciliano ha scoperto una passione che oggi si è tasformata in lavoro
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Ha 35 anni e, all’attivo, un
negozio al centro di

Taormina dove espone e vende
le ‘Don Corleone’ (il suggestivo
e originale nome scelto per
indicare le sue coloratissime
ceramiche). Antonio Farolin

non ama essere definito artista.
A 10 anni di distanza dalla ‘sco-
perta’ di questa sua passione,
ancora si sorprende del cliente
che definisce ‘arte’ una sua
opera. Piuttosto, si sente un
artigiano: perché dietro ogni

creazione c’è sempre la perso-
na, l’uomo dalle cui mani la
materia viene plasmata, cari-
cata della propria energia e
definita in una forma del tutto
nuova. Le sue ceramiche rac-
contano e intersecano tra loro,

artigianato Dal recupero di un vecchio forno da ceramica, un ragazzo
>>>>>>>>>>>>>>>>>>>>>>>>>>>>>>>>>>>>>>>>>>>>>>>>>>>>>>>>>>>>>>>>>>
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Le ‘Don Corleone’
di Antonio Farolin

Lui è un giovane artista di Taormina. E le sue ceramiche sono
l’espressione della ‘miscellanea’ perfetta tra tradizione, moderni-
tà, luci e colori della variopinta Sicilia. Ingredienti che rendono
ogni sua creazione un pezzo unico



lettura contemporanea.
Riproduco anche il ‘classico’
Moro, portato in Sicilia dagli
Arabi. Che, nonostante in origi-
ne non appartenesse alla tradi-
zione siciliana, è diventato con
il tempo un altro tratto ‘distin-
tivo’ dell’isola. Ovviamente, con
colori e formei moderne. E
soprattutto mie. Quando qual-
cosa mi suggestiona, mi rin-
chiudo nel mio studio e provo a
dare forma a quell’emozione del
momento. Spesso, seguo sem-
plicemente un impulso perso-
nale, che può essere dettato sol-
tanto da ‘quel che mi passa per
la testa’. Con il tempo, sto riu-
scendo anche a imporre il mio
stile, le mie ceramiche stanno
diventando riconoscibili”.

Esiste un tuo ‘rituale’?
“No. Per me, in laboratorio, è
fondamentale ascoltare musi-
ca. Per il resto, il rituale è
lavorare sempre e costante-
mente.  Avere la possibilità di
godere dei miei spazi e poter
dedicare anche 12 ore al gior-
no al mio lavoro. Poi, che
dire: ho l’Etna davanti…  La
vedo tutti i giorni. Mentre
disegno alzo lo sguardo e vedo
davanti a me tutta la sua
grandezza e maestosità. So
quando ‘sbuffa’ e quando

erutta. E tra un sospiro e l’al-
tro, mi carica di immagini”.

Quand’è che hai capito che
eri ‘pronto’ per avere un
tuo negozio, nel quale
poter esporre e vendere le
tue creazioni?
“In realtà, all’inizio, nel mio
negozio c’erano pochissimi
manufatti creati da me.
Vendevo soprattutto le cerami-
che degli altri. Quando mi sono
reso conto che la gente iniziava
ad apprezzare proprio le mie
ceramiche e quando ho visto
che i miei pezzi si vendevano
con molta facilità (forse anche
perché le persone avevano la
possibilità di interagire diretta-
mente con me, cioè con il loro
creatore), allora ho iniziato a
ragionare in maniera differen-
te. Le conferme degli altri sono
state incentivanti per la mia
autostima e hanno rappresen-
tato “l’input” per credere di più
in me stesso. Così, pian piano,
ho iniziato a ‘forgiare’ sempre
più. Adesso espongo soltanto le
ceramiche create da me”.

Le tue ceramiche sono
molto variegate, ma fonda-
mentalmente a distinguer-
le è una diversa concezio-
ne ‘ ideologica’.  Che le

riconduce
o a una
sfera stret-
t a m e n t e

artista, oppu-
re a un ambito
ut i l i tar is t i co .
Nella realizza-

zione dell’una o
dell ’altra ‘categoria’,  le
ispirazioni sono differenti?
“La creazione di oggetti di uso
quotidiano è, inevitabilmente,
una questione di ‘accessibilità’.
Che sicuramente risponde alla
necessità di vendere. Si tratta,
infatti, di prodotti meno costosi
e ‘più accessibili’ per le tasche
delle persone. Ma che, allo stes-
so tempo, costituiscono una
preziosa fonte di ‘pubblicità’: si
tratta, infatti, sempre di pro-
dotti marchiati ‘Don Corleone’.
Quindi, la loro divulgazione
può sempre portare a qualcosa
di inaspettato e a un ritorno.
Che sia anche soltanto di
immagine e di qualità.
Ovviamente, realizzando tazze,
piattini o bicchieri, la mia fan-
tasia viene un pochino limitata.
Ma si tratta sempre di pezzi
unici. Interamente realizzati a
mano. Nei quali le decorazioni
non sono mai uguali.
Dipingendo ogni singolo ogget-
to, ‘garantisco’ a tutti  una
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n po’ come varcare la soglia di un mondo fantastico e fiabesco
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ressato a tutt’altro. Un giorno
di circa 10 anni fa, accompa-
gnai mio padre da un suo
amico, che gli chiese di aiutarlo
a smaltire un forno per cerami-
che, ormai inutilizzabile. Mio
padre, però, piuttosto che alla
demolizione, si mostrò interes-
sato al ripristino del forno.
Nonostante l’amico gli facesse
notare che una riparazione
avrebbe significato affrontare
una spesa non proprio piccolis-
sima e, al contempo, gli sottoli-
neasse la veneranda età del
forno, lui decise comunque di
portarlo con sé. Così, lo fece
sistemare. E io iniziai a ‘gioca-
re’ e a dilettarmi in qualche
scultura. Ma, in principio, solo
di terracotta. Poi, capii che

potevo lavorare anche la cera-
mica, che non era altro che il
secondo passaggio della lavora-
zione dell’argilla (dice ridendo).
Ripeto: ho iniziato per gioco.
Quindi, non conoscevo nulla di
questo mondo. Nel tempo, ho
iniziato anche a lavorare la pie-
tra lavica, sempre per ottener-
ne ceramiche”.

Quindi, da quel ‘casuale’
incontro cos’hai scoperto:
che ti piaceva, che poteva
diventare un lavoro?
“Ho scoperto che mi piaceva
tantissimo. Poi, essendo un
autodidatta, ogni giorno scopri-
vo qualcosa di nuovo. O riusci-
vo a realizzare forme che, fino
al giorno precedente, mi sem-
bravano impossibili. 
All’accademia, infatti, non ho
fatto scuola di ceramica. Perciò,
questa continua scoperta e que-
sta mia ‘sfida’ quotidiana, ha
iniziato ad appassionarmi sem-
pre di più”.

Ti consideri un artista?
“Io mi ritengo un arti-
giano. La parola ‘arti-
sta’ la sento troppo
grande. Anche se
oggi è molto facile
dire di una
persona che è
un artista. O
di un ‘nulla’ sentir
dire che quel
nulla è arte. In
questo mondo in
cui tutto può esse-
re considerato
arte e tutti posso-
no essere conside-
rati artisti, io mi
schiero tra gli arti-
giani. Penso che
dietro a ogni arti-
sta debba esserci,

in primis, l’uomo e il manufat-
to. Probabilmente, dietro i miei
lavori, c’è anche un’espressione
artistica. Ma quello che mi sod-
disfa non è il loro riconoscimen-
to come arte. Sono contento di
chiudermi nel mio laboratorio,
di sperimentare, fare ciò che mi
va in quel momento e creare un
prodotto visivo. Io creo sempre
per il piacere di fare. Il gioco è
rimasto lo stesso di quando ho
iniziato: è un continuo evolver-
si. Per questo, quando ad esem-
pio vendo un quadro, ancora mi
stupisco e mi emoziono”.

Da cosa trae ispirazione il
tuo estro creativo?
“Io sono influenzato da tutto.
Da internet alla pubblicità, dai
poster antichi alle ceramiche
tradizionali, dai paladini di
Francia ai fichi d’india e ai car-
retti siciliani. La mia ‘musa’ è
però soprattutto la Sicilia. E
credo si intuisca dall’allegra
esplosione di colori delle mie
ceramiche e del mio negozio.
Inoltre, sto seguendo un lavoro
di ‘rivisitazione’ delle tradizioni
popolari – che va dalle decora-
zioni dei carretti siciliani, ai
‘Pupari’, ai ‘motivi’ legati alla
Sicilia, come “l’Orlando
Furioso” –, da reinterpretare,
dando loro una  chiave e una

artigianato Entrare nello ‘store’ Don Corleone object, a Taormina, è un
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Montelupo 
artigiani 2.0
ceramica e 

digitalizzazione
Grazie al progetto “Eccellenze in
Digitale” dal 1 settembre, per 6 mesi,
le aziende della Strada della Ceramica
di Montelupo potranno avvalersi delle
competenze di 2 tirocinanti:  giovani
laureati e già formati da Google che
interagiranno con le aziende legate al
progetto (le 17 manifatture toscane
della Strada della Ceramica) per stu-
diarne il prodotto e individuare le
modalità di promozione e divulgazio-
ne attraverso strumenti di comunica-
zione digitale.
Grazie all’affiancamento con i tiroci-
nanti formati da Google le aziende di
Montelupo avranno modo di acquisi-
re competenze per  la gestione della
fase di vendita on line dei propri pro-
dotti su piattaforme di e-commerce.
Alla fine di questa esperienza sarà
realizzato un prodotto a servizio delle
aziende: un catalogo digitale unico
della ceramica di Montelupo.

>>>>>>>>>>>>>>>>>>>>>>>>>>>>>>>>>>>>>>>>>>>>>>>>>>>>>>>>>>>>>>>>>>



parte di me. Dietro ogni manu-
fatto, ci sono sempre io e i miei
‘tocchi’ di pennello. Che, carichi
della mia energia, raccontano
sempre una storia o il mio stato
d’animo del momento”.

Ci stai dicendo che da te
non troveremo mai cerami-
che ‘in serie’?
“Sono io, per primo, a non esse-
re mai uguale. Dal punto di
vista pratico, poi, non utilizzo
la tecnica dello ‘spolvero’ (con la
quale si può riprodurre illimi-
tatamente lo stesso disegno
sulle ceramiche). Io lavoro ogni
singolo pezzo. Ogni oggetto è,
quindi, un pezzo unico”.

Quanto può costare, in
media, una tua creazione e
in base a quale criterio
‘stabilisci’ il prezzo?
“Il prezzo varia, innanzitutto,
da prodotto a prodotto: le cera-
miche con fine ‘utilitaristico’
costano un po’ meno di quelle
più propriamente ‘artistiche’.
Ma bisogna tener conto,
ovviamente, anche della gran-
dezza. Quindi, ciò che condi-
ziona maggiormente il prezzo
dei miei lavori non è il tempo
impiegato per la loro realizza-

zione, ma le loro dimensione:
più le ceramiche sono grandi,
più il prezzo sale”.

Ti va di farci qualche
esempio di oggetti a
‘basso’ e ad ‘alto’ prezzo?
“Tra gli oggetti che costano
meno, si può acquistare un
posacenere in ceramica, sul
quale è dipinta una faccia. Il
prezzo stabilito è di 8,00 euro.
Le maschere siciliane, come ad
esempio il galletto che si può
appendere ad una parete,
costa 180,00 euro. Una giara
di grandi dimensioni costa
all’incirca 400/450,00 euro. Si
può anche arrivare ad un costo
di 500,00 euro, se la decorazio-
ne è particolarmente comples-
sa. A costare di più sono le
facce: rispecchiano maggior-
mente il mio stile, sono più
facilmente riconoscibili e sono
le ceramiche alle quali dedico
più tempo e lavoro”.

Com’è la risposta del mer-
cato: hai riscontro nelle
vendite?
“Sì, abbastanza. Ad esempio,
vendo tantissime giare. Anche
perché cerco di contenere i
prezzi. Questa è una mia for-
tuna: sono produttore e riven-
ditore allo stesso tempo.
Quindi, sono io che gestisco il
mio mercato e sono io che sta-
bilisco i prezzi”.

“Solo nella pazzia c’è la
felicità”, così ti presenti
sul tuo sito. Ci spieghi
meglio cosa vuoi affermare
con questa frase: che sei
felicemente pazzo?
“Beh, sì. Un po’ pazzo, o un
pochino ‘sulle righe’, lo sono.
Comunque, questa frase l’ho
scritta in seguito ad un proget-

to con l’accademia, che ci vide
impegnati in un lavoro con i
pazienti di un centro di igiene
mentale. Rimasi stupito dalle
incredibili produzioni di quei
‘pazzi’: un espressionismo vero,
autentico e selvaggio. Ricordo
che, in quel momento, mi sentii
veramente sereno, in pace con
me stesso e felice. Come credo
accada anche in quelle situazio-
ni ‘borderline’. O in quella leg-
gera ‘linea di follia’, che  carat-
terizza alcune persone”.

I tuo primo forno esiste
ancora?
“Certo che esiste. Non cuoce
benissimo, ma ancora funziona.
E occupa il suo ‘solito’ posto nel
mio studio. Non me ne libererò
mai. E a ricordarmi l’importan-
za affettiva di quello che agli
occhi degli altri sembra solo
un ferro vecchio, c’è una dici-
tura sullo sportello che ripor-
ta la seguente frase: “Tenere
in vita il domatore”. La scris-
se un mio amico, per assicu-
rarsi che non lo avrei fatto
morire mai. D’altronde, il
merito di ciò che faccio e di
quello che ho oggi è suo”.

In conclusione, è doveroso
riportare il ringraziamento e
la stima di Antonio Farolin
nei confronti di sua moglie,
Anita Perricone: anche lei
‘Musa’ ispiratrice, nonché
‘braccio’ destro negli affari e
anima del negozio.

CARLA DE LEO

Store ‘Don Corleone object’
Taormina, C.so Umberto 
(Salita de luna 4 – Salita Melivia 5).
www.doncorleoneobjects.com 

artigianato “Sono un artigiano: creo per il piacere di fare”
>>>>>>>>>>>>>>>>>>>>>>>>>>>>>>>>>>>>>>>>>>>>>>>>>>>>>>>
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di manifestazioni a sfondo erotico di una banali-
tà estrema, le cui ‘radici’ sono però antichissime.
A partire dalla rivoluzione sessuale degli anni
Sessanta, infatti, diversi performer hanno
cominciato a misurarsi con la sfera sessuale
mettendo in scena delle rappresentazioni dagli
esiti talvolta discutibili. Molti hanno mortificato
il proprio corpo per indurre il pubblico a riflette-
re sul concetto di ‘repressione’. E, diciamocela
tutta, con l’obiettivo, non troppo latente, di
emergere e stupire. Come nel caso di Pyotr
Pavlensky che, protestando contro la discesa
della Federazione Russa nell'autoritarismo e
per denunciare lo "stato di polizia" in cui è cadu-
to il Paese sotto la presidenza di Vladimir Putin,
si è presentato nudo al centro della Piazza Rossa
e ha inchiodato i suoi testicoli a terra. O come nel
caso dello statunitense Vito Acconci e dell’au-
striaco Rudolf Schwarzkogler. Il primo, nel
lontano 1972, in una galleria d'arte di New York
aveva costruito un falso piano e si era nascosto
sotto di esso per spiare i visitatori, mormorare
loro le proprie fantasie sessuali e masturbarsi.
Il secondo, negli anni Sessanta, per veicolare il
‘concetto di castrazione’ (da lui inteso come
senso di impotenza imposto dalla società capita-
lista e borghese) si era fatto fotografare nudo,
nell’atto di scorticarsi, di infliggersi automutila-
zioni, di bendarsi il pene e di applicare ad esso
la testa di un pesce. 
Ma non finisce qui. Qualche anno fa, il giovane
giapponese Mao Sugiyama ha cucinato e con-
seguentemente offerto al pubblico i suoi testi-
coli. Mentre nel 2013 l’artista di strada di ori-
gine sudafricana Steven Cohen, nativo di
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Johannesburg, ha danzato nudo lungo le strade
di Parigi, con un gallo appeso al bacino per rive-
stire le parti intime. 
Tuttavia, la regina indiscussa della “performan-
ce a sfondo sessuale” rimane sicuramente
Marina Abramoviç. In Imponderabilia (1977)
l’artista serba e il tedesco Ulay, completamente
nudi, si erano posti lungo l’ingresso della
Galleria Comunale d’Arte Moderna di Bologna
per obbligare i visitatori che volevano introdur-
si nel museo a strusciare i loro corpi per oltre-
passare la porta. Più recentemente, in Nude
with Skeleton (2002) l’Abramoviç si è fatta fil-
mare nuda, supina, con uno scheletro addosso,
mentre in Balkan Erotic Epic (2006) ha rievoca-
to la cultura pagana di origine balcanica met-
tendo in scena una ritualità di tipo sessuale. 
Alla luce di quanto detto finora, emerge con
forza un unico quesito: siamo di fronte a vere
manifestazioni artistiche, oppure si tratta sem-
plicemente di puro esibizionismo? 
Ai posteri l’ardua sentenza.

SERENA DI GIOVANNI

Steven Cohen

Deborah de Robertis Marina Abramoviç e Ulay

Il 19 giugno 2014 Art Basel, fiera mondiale
dell’arte contemporanea, ha aperto le sue

porte al grande pubblico. E lo ha fatto rifiutan-
do la performance di Milo Moirè, che si è pre-
sentata al pubblico “senza veli”, ovvero come
“mamma l’ha fatta”. Ha coperto il suo corpo con
dei semplici nomi scritti sulla pelle. Appena
scesa dal tram, una folla di persone si è raduna-
ta intorno a lei per scattare fotografie. Senza
prestar loro attenzione, Milo Moiré ha continua-
to a camminare. Dopo qualche istante, la porta-
voce di Art Basel, Dorothee Dines, le si è avvici-
nata e le ha fatto capire che non sarebbe potuta
entrare. 
Nell’aprile 2014 sempre la Moiré aveva “depo-
sto” davanti agli edifici della fiera d'arte con-
temporanea di Colonia delle uova colorate, pre-
cedentemente introdotte nella vagina. Nel mag-
gio del 2013 era inoltre salita nuda su un tram
a Düsseldorf, allo scopo di allontanare dalla
mente dei passeggeri i modelli di pensiero della
quotidianità.
Qualche settimana fa , al Musée d'Orsay di

arte La moda della performance a sfondo sessuale
>>>>>>>>>>>>>>>>>>>>>>>>>>>>>>>>>>>>>>>>>>>>>>>>>>>>>>>>>>>>>>>>>>>>>>>>>>>>>>>>>>>>>>>>>>>>>>>>>
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Esibizionismo
artistico

L'espressione artistica spesso è
anche provocazione: lo dimo-
strano i numerosi episodi di per-
formance a sfondo erotico regi-
strati in questo ultimo anno in
alcuni ambienti della cultura.
Fatti che destano ogni volta cla-
more e sconcerto, invitando a
riflettere sullo 'stato di salute'
dell’arte contemporanea

Parigi, la lussemburghe-
se Deborah de
Robert is si è seduta
sotto uno dei più celebri
dipinti di Gustave
Courbet, L'origine du
monde, ponendo bene in mostra i propri genita-
li, rivolti allegramente al pubblico. Il tutto, per
incarnare «lo sguardo assente del sesso dipinto
da Courbet» nei «frammenti di specchio», che
sarebbero dovuti essere i visitatori del museo.
Al Luxemburger Wort, la de Robertis ha riven-
dicato il carattere artistico della performance,
parte di un progetto dal titolo “Origine del
mondo”.
Simili episodi, che destano ogni volta clamore e
sconcerto, invitano a riflettere sullo ‘stato di
salute’ dell’arte contemporanea. Azioni di questo
tipo, infatti, oltre a essere sempre più frequenti
e, quindi, poco originali, contribuiscono a rende-
re l’arte una ridicola pagliacciata in cui chiun-
que, per potersi definire ‘artista’, può fare qual-
siasi cosa gli passi per la testa. Si tratta spesso

Rudolf Schwarzkogler

Milo Moirè



più vincente della Formula 1
>>>>>>>>>>>>>>>>>>>>>>>>>>>>>>>>>>>>>>>>>>>>>>>>>>>>>>>>>>
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seggiata per le stradine e per i parchi che cir-
condano gli abitati, e il colore rosso acceso
della scuderia più vincente della storia della
Formula 1 emerge in tutta la sua prepotente
arroganza, come a rivendicare il posto come
proprio.
Tutti i successi e la storia della scuderia Ferrari
sono racchiusi all’interno del Museo Ferrari,
una modernissima struttura a due livelli situa-
ta tra lo storico tracciato di Fiorano (dove ven-
gono effettuati i test sulle vetture stradali
prima della commercializzazione) e la fabbrica
dove le vetture vengono assemblate.
La particolarità principale del Museo Ferrari,
recentemente rinnovato, è il suo continuo
aggiornamento: i vari modelli, sia della collezio-
ne stradale che del reparto corse e Formula 1,
vengono alternate ciclicamente negli spazi espo-
sitivi, dando in questo modo la possibilità al
visitatore di poter tornare e non svolgere la stes-
sa visita.
Gli spazi espositivi, come detto, sono molto
ampli e ben organizzati: il piano terra è dedica-
to alle auto da corsa, storiche e non, come la 312
T4 del 1979 guidata da Gilles Villeneuve o le
altre vetture che hanno partecipato ad altri
campionati, come la 712 Can Am del 1971.
Salendo al secondo piano è possibile ammirare
le vetture stradali del cavallino rampante, pas-
sando dalla storica 275 GTB4 alla più recente
California T, la più recente incarnazione della
spider Ferrari presentata all’ultimo Salone
Internazione dell’Automobile di Ginevra.
Proprio la California T è la protagonista, insie-
me ad altre vetture, di una mostra ospitata
all’interno del Museo, sempre al secondo piano,
dal titolo California Dreaming: ideata per evi-
denziare il rapporto speciale tra lo stato califor-
niano e la Ferrari, la mostra ha per protagoni-
ste alcune vetture che hanno partecipato negli
anni al concorso di eleganza di Pebble Beach in
California, dove vengono fatte sfilare le più belle
auto stradali, da corsa e prototipi, il tutto in una
cornice veramente suggestiva; una vera chicca
per gli appassionati, che avranno così modo di
vede dal vivo automobili leggendarie come il
prototipo Ferrari Thomassima III del 1969.
Il vero cuore pulsante e orgoglio del Museo è la
cosiddetta Sala delle Vittorie: un gigantesco
spazio dove vengono esposte le vetture di
Formula 1 vincitrici del Mondiale Costruttori,

dove

Museo Ferrari Maranello
Via Dino Ferrari, 43, Maranello (Modena). 
Tel.: 0536 949713
www.museo.ferrari.com

Museo casa di Enzo Ferrari
Via Paolo Ferrari, 85, Modena. Tel.:059 439 7979
www.museocasaenzoferrari.it

con una parete adibita ad ospitare tutti i tro-
fei vinti e i caschi dei piloti che hanno vinto il
mondiale e fatto la storia della Scuderia, come
Alberto Ascari e Mario Andretti, passando da
Niki Lauda a Michael Schumacher  per arriva-
re  fino a Kimi Räikkönen.
All’interno del Museo è anche presente
un’area dedicata alla simulazione delle vettu-
re di Formula 1 e, per chi lo desiderasse, ven-
gono organizzate visite alla Fabbrica e al
Circuito di Fiornao.

Maranello vuol dire Ferrari. Ovunque ci si
volti e si posi lo sguardo questo binomio,

che risale al 1947, viene ribadito con una fierez-
za che in molti casi ha anche del commuovente.
Se avete in mente il classico paesino della pia-

nura emiliana, con case basse, fabbriche e
campi coltivati, immaginereste bene: ad una
prima occhiata superficiale Maranello potrebbe
confondersi perfettamente con il resto dei paesi
che lo circondano. Eppure basta fare una pas-

turismo Una visita agli spazi espositivi che raccontano la storia della scuderia 
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Nel cuoredel cavallino
Un viaggio tra Maranello e Modena nei luoghi che hanno visto
nascere la leggenda della Ferrari. Un’eccellenza del panorama
imprenditoriale italiano che viene testimoniata, con prospettive
diverse, in ben due musei. Un piccolo balzo indietro nel tempo e nei
successi sportivi della scuderia ‘rossa’ in un periodo nel quale  essa
sembra non essere all’altezza della sua tradizione di eccellenza e
avanguardia



A tu per tu con...
Dopo aver ‘raccontato’ , nelle scorse settimane, tutti gli spettaco-
li presentati al festival romano, ci siamo dedicati ai protagonisti
dei lavori che ci hanno colpito maggiormente. Ecco una vera e
propria full immersion ‘dietro le quinte’ per conoscere e capire
cosa c’è #oltreilteatro

Se tutto questo non fosse sufficiente e si voles-
se approfondire meglio la storia di Enzo
Ferrari e di come sia riuscito a fondare il suo
impero basta recarsi a Modena e visitare il
Museo casa Enzo Ferrari.
Innaugurato nel 2012 e riaperto questo 18 feb-
braio dopo una breve chiusura dovuta a una
riorganizzazione interna degli spazi espositivi,
il Museo consiste in una enorme struttura
situata immediatamente accanto alla
casa/officina (anch’essa visitabile) dove nac-
que e visse Ferrari.
La ricostruzione della storia di Ferrari è stata
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affidata alle automobili che ne sono state le
protagoniste: ogni autovettura esposta rappre-
senta una fase della vita del Drake (sopranno-
me dato a Ferrari come probabile richiamo al
famoso corsaro Francis Drake), dagli inizi in
Alfa Romeo fino alla sua scomparsa nel 1988. 
L’amore per le automobili e per le corse sem-
bra essere quasi un connotato geografico di
Modena e dintorni: ovunque si vada, in ogni
bar, ristorante o negozio, c’è sempre un piccolo
emblema del cavallino rampante (simbolo del-
l’asso dell’aviazione Francesco Baracca, che
Ferrari poté usare sulle proprie vetture grazie
all’autorizzazione della famiglia Baracca), a
testimoniare la passione infinita che queste
auto riescono a creare.
Non importa che in questo momento l’avventu-
ra della casa del cavallino rampante in
Formula 1 si stia rivelando fallimentare, con
una macchina non all’altezza degli avversari e
con le recenti dimissioni del Direttore della
Gestione Sportiva Stefano Domenicali che
hanno palesato una crisi che già era evidente
da molto tempo, l’amore per la Ferrari c’è sem-
pre, vivo e palpitante nella speranza che la
rossa possa riprendersi in tempi brevi il ruolo
di leader in Formula 1 detenuto negli anni
passati.

GIORGIO MORINO

turismo Il cavallino rampante è un simbolo di passione infinita



quelle del 2006 e le uniche due rimaste erano
quelle di Gilardino. Nemmeno differenti. E
comunque non sono un tifoso”.

Come si è formata la sua compagnia?
“Si chiama ‘Di Atto in Atto’. Sono un tipo diffici-
le. Non cerco il mostro sacro della recitazione,
se poi può causarmi problemi all’interno del
gruppo. A volte ci ho anche rimesso, ma prefe-
risco lavorare in serenità. Detto questo, gli atto-
ri girano, non sempre lavorano con me. Però ho
il mio ‘zoccolo duro’ e loro (i protagonisti di
Tutto in 90 minuti, ndr) vi appartengono. Prima
che essere dei bravi attori, sono delle brave per-
sone, umanamente parlando. Voglio compren-
dere anche quelli che sono dietro le quinte,
come la nostra truccatrice, Elisa Guidotti e tanti
altri. Ce ne sono veramente tante di persone
che ci aiutano a giro”.

Cosa vede nel futuro, a breve periodo?
“Porteremo ancora in giro questo spettacolo,
poi ci sono altri progetti miei. Uno è su Paolo
Borsellino, l’altro parte dal monologo ‘Vicolo
del moro’. A quest’ultimo ci sono affezionato. Lo
avevo portato già all’Accademia, con Gigi
Proietti, poi mi sono informato: c’è solo quello,
un monologo. Mentre io ci ho scritto una com-
media. Su Paolo Borsellino è tutta un’altra sto-
ria. Intanto, per una questione di rispetto, lo
voglio portare prima in Sicilia”.

Avevate aspettative sulla partecipazione
al Fringe?
“No, francamente. Tant’è vero che l’ho manda-
to, sicuro di non essere selezionato. Ma sono
stato contentissimo di essere stato preso. Alla
fine è sempre un onore partecipare al Fringe
Festival. Se dovessimo passare il turno, sarei
contento, ma non ci credo”.

Siete un po’ fuori dai canoni del Fringe?
“Mi ritengo fuori contesto. Io faccio prosa e qui
di prosa ce n’è pochissima. Forse l’anno prossi-
mo scriverò qualcosa più adatta al festival.
Vedremo”.

Le è pesato ‘accorciare’ lo spettacolo per
farlo rientrare nei 50 minuti previsti?
“Per un autore è come amputarsi un braccio.
Oltretutto gioco molto sul ‘buio’che qui non ho.
Non è lo stesso”.

GAETANO MASSIMO MACRÌ

Quello scritto e presentato al Fringe 2014
da questo trentaseienne romano è un

testo assai intenso che pone al centro della
scena la stessa famiglia in due contesti diffe-
renti: nel primo, quello lavorativo, le perversio-
ni sessuali e le fisime narcisistiche del padre
conducono il figlio, dipendente dell’azienda di
famiglia, a suicidarsi; nel secondo, quello
domestico, la prospettiva viene inquadrata per
mezzo di una situazione diametralmente
opposta, in cui la reazione di una madre ormai
ridotta al cinismo più anaffettivo nei riguardi di
un marito rimasto bambino, la conduce a met-
tere in atto un omicidio con la passiva complici-
tà dei figli. Una rappresentazione lucida, quin-
di, emblema dell’attuale situazione di degrado
dei valori, della crisi di identità e dei ruoli. Crisi
valida sia per i singoli soggetti, che in merito
alla loro funzione all’interno del nucleo familia-
re di appartenenza. Due facce, due medaglie,
ma lo stesso infausto destino: questo accade
quando dietro le relazioni affettive ‘governano’
perversioni e malattie. Che lacerano ‘il sano’e lo
corrompono, offuscando le coscienze.
Nell’intervista che segue, Emiliano Loria ci rac-
conta i ‘retroscena’ della sua opera.

Emiliano Loria, ‘Lavoro e famiglia’ è il tuo
primo lavoro da regista: ci racconti la tua
avventura?
“Sì. Questa è la prima volta che mi metto alla
prova come regista. Ho sempre fatto o l’attore o
il drammaturgo. Da anni, ormai, mi dedico solo
alla scrittura e a stare dall’altra parte ‘della
quinta’. Quest’anno si è creata una ‘formazione
inedita’, con la quale sono riuscito a ‘mettere su’
un’idea che mi era venuta anni fa: che avevo
scritto, ma che non riuscivo a mettere in scena.

Solo portando in giro questa idea, riscuotendo
consensi, ricevendo lodi e vincendo anche il
premio di drammaturgia ‘Oltre parola 2011’ a
Milano, ho finalmente trovato quella giusta
dose di fiducia nel progetto. E ho iniziato a coin-
volgere gli attori. I quali sono non solo molto
bravi, ma anche molto affiatati tra loro. E que-
sta per me è stata una grandissima fortuna.
Perché fare il regista significa anche gestire
relazioni e mettersi in un rapporto particolare
con delle persone che devono dare carne a un
testo. E, a maggior ragione, questo rapporto si
infittisce se il testo è tuo”.

In che modo si è ‘infittito’ il tuo rapporto
con gli attori?
“I miei attori si sono legati immediatamente al
testo. E ciò ha permesso che sentissero e faces-
sero ‘loro’ lo spettacolo: calandosi nei perso-
naggi, indossandone i panni, ma anche cam-
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Lavoro e famiglia

Emiliano Loria
Il ‘peso’ della famiglia

L’attore e drammaturgo romano si è cimentato per la
prima volta nelle vesti di regista, portando in scena uno
spettacolo forte e intenso sui rapporti familiari malati, al
limite del marcio

V i siete mai chiesti cosa fareste se il vostro
miglior amico stesse vivendo una lunga

astinenza sessuale? Lo aiutereste? E come?
Questa domanda l’ha posta a molta gente e se
l’è posta a sua volta anche Andrea Quintili,
autore di “Tutto in 90 minuti”, commedia esila-
rante, piena di humor,  giocata sul un ritmo
veloce e molte situazioni equivoche. Sul palco
del Roma Fringe Festival ha riscosso un bel suc-
cesso di pubblico. La storia è alquanto ingarbu-
gliata. Immaginate di essere davanti alla TV, in
attesa della finale dei Mondiali vinti dall’Italia
nel 2006. Siete a casa del vostro miglior amico,
Mario, lasciato dalla ragazza, Donatella, da
circa un anno. Decidete che per soccorrerlo dal
punto di vista sessuale, non ci sia nulla di
meglio che chiamare una escort (gli amici si
vedono nel momento del bisogno…). Si pre-
senta una tale Margherita. La ragazza, in real-
tà, è la vostra fidanzata, Laura, che con questa
‘attività’ arrotonda. Per gli assurdi meccanismi
che solo il teatro sa offrire, finite con l’approfit-

tarne voi, non Mario. Cedete alla passione, ma
non vi accorgete della vera identità della escort.
E, peggio ancora, vi innamorate (o ri-innamo-
rate) di Margherita/Laura. ‘Tecnicamente’avete
messo le corna alla vostra ragazza, ‘tecnica-
mente’ anche lei ha fatto lo stesso. In pratica
non è cambiata una virgola. Sarebbe tradimen-
to? E di che grado e tipo? Vi sentite attratti dalla
stessa donna con cui portate avanti un fidanza-
mento da 7 anni (senza condividerne i piaceri
della carne, però). Mentre lei (con voi illibata)
attraverso una nuova identità riesce a essere
anche fin troppo ‘gaia’. Ovviamente la storia
continua, anzi, da qui partono una serie di
complicazioni e di equivoci, che rendono molto
piacevole la visione. Per sapere come va a fini-
re, vi consigliamo di vedere lo spettacolo. Uno
spettacolo che, per quanto comico, come
abbiamo visto è perfettamente in grado di sol-
levare interrogativi serissimi, sulla sottile linea
di demarcazione tra ciò che sia lecito o meno in
amore, all’interno di una coppia comune.

Insomma, a teatro ci si può anche scompisciare
dalle risate su argomenti in fondo impegnativi.
Anche questa è magia. Dopo l’ultimo spettaco-
lo, Andrea Quintili ha risposto ad alcune
domande. Ecco quello che ci ha detto.

Andrea Quintili, dica la verità: in una sto-
ria così ingarbugliata, quanto c’è di auto-
biografico?
“Beh, ho avuto una vita travagliata in amore,
ma proprio in questo modo no, direi di no”.

Com’è nata la trama?
“Questo è un segreto, che ormai posso svelare.
Quando ho scritto lo spettacolo ho seguito un
iter particolare. Normalmente si parte prima
dal soggetto, poi si fa la sceneggiatura… In
questo caso ho saltato i classici passaggi. Avevo
l’idea e mi sono detto: ‘ok, vado, vediamo che
succede’. E ho cominciato a scrivere. E in genere,
quando fai così, arrivi a metà e ti fermi. Perché
poi non hai più idee chiare, perdi il filo condut-
tore. Invece ci ho provato. E quando arrivavo a
un punto, mi chiedevo: e ora che potrebbe suc-
cedere? E facevo entrare un personaggio. E così
via. Finché alla fine ho terminato l’opera.
Quindi ho chiamato qualche attore, per vedere
un po’ cosa succedeva. Così è nato ‘Tutto in 90
minuti’, il mio settimo spettacolo d’autore”.

Si ride a sazietà, però è altrettanto vero
che una riflessione di stampo più  serioso
la suscita. 
“Beh, sì. La storia si basa sul tradimento. Laura,
forse, è meno ‘sporca’. Io ho sempre pensato
una cosa, che ‘quelle’ persone che stanno fuori,
magari per strada, vengono giudicate troppo
facilmente. Ognuno ha la sua storia, se andia-
mo a indagare, anche se ovviamente lo spetta-
colo, più leggero, parla di altro”.

Aiuterebbe un amico ‘in astinenza’ chia-
mando una escort?
“Mah, forse per divertimento (sorride). Ho fatto
io stesso questa domanda a molte persone. Le
risposte sono state le più disparate. Chi pensa-
va a fare un viaggio, chi a mangiare una pizza,
ma a pensare ‘ora ti chiamo una prostituta e ti
faccio sfogà!’ non è venuto in mente a nessuno ”.

Perché indossate due maglie uguali della
Nazionale, oltretutto di Gilardino?
“Non ho trovato quella di Totti. Cercavo proprio
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Tutto in 90 minuti

Andrea Quintili
Il ‘mal d’amore’

Uno spettacolo irriverente nel quale, tra equivoci e doppi
sensi, la prosa detta i tempi di un umorismo dissacran-
te. Un modo ironico per raccontare cosa può succedere se
si decide di aiutare un amico con problemi di ‘cuore’



Conti, l’attrice, lo ha letto e mi ha chiamato e mi
ha chiesto di collaborare al progetto. Io ho letto
il testo, l’ho trovato estremamente stimolante e
ho deciso di curarne la regia. 

Il testo è un monologo giocato su pochi,
ma significativi, simbolici, elementi sce-
nografici. Da cosa deriva questa scelta?
Simone Fraschetti: “La prima idea è stata quella
della terra: nel testo, infatti, viene più volte
ripetuta la parola “cenere”. La cenere è ciò che
resta di un fuoco che ha bruciato. Abbiamo
quindi cercato di lavorare sul binomio “cenere-
terra”. Un concetto che è divenuto il primo, for-
tissimo, elemento scenografico. Jansi, infatti, si
muove sulla terra. Poi abbiamo pensato al letto
e al comodino, perché la Joplin venne ritrovata
fra il letto e il comodino. Durante la ricerca dei
due elementi, Valentina Conti ha visto un sani-
tario: “E se mettessimo una tazza del water in
scena?”. E così, c’è stata una vera e propria svol-
ta “stilistica”. Abbiamo iniziato a lavorare con la
terra e il sanitario, che è poi diventato il simbo-
lo della rappresentazione, una sorta di dimen-
ticatoio dal quale Janis estrae tutti i feticci di ciò
che era un tempo e di ciò che sarebbe potuta
essere se non fosse morta. Da lì abbiamo poi
tratto, piano piano, gli elementi del costume.
Un costume che ha avuto una storia complica-
ta. Prima era soltanto nero, poi avevamo biso-
gno di una trasformazione. E di un costume che
spiegasse la metamorfosi di Janis Joplin in
Pearl. Allora è diventato meno scuro, più simile
alla pelle, color carne. E poi è arrivata la lampa-
dina, la luce: quella che Janis ha dentro, alla
quale si aggrappa”. 
Il progetto, dunque, è nato qualche anno
fa, mentre lo spettacolo vero e proprio ha
meno di un anno. E vi è valso anche un
premio importante al Festival Inventaria
2014. Raccontatemi qualcosa di quel
momento. 
Simone Fraschetti: “È stata una bellissima espe-
rienza. Anche perché non pensavamo di vince-
re, Abbiamo gareggiato contro diversi monolo-
ghi. Poi, a un certo punto, è arrivata una telefo-
nata nella quale mi veniva comunicata la vitto-
ria. Non ho detto nulla ai miei compagni. Siamo
andati alla premiazione, loro convinti di aver
perso. E invece è stata una gioia incredibile”. 

Dati i tempi “ristretti” imposti dal Fringe,
avete apportato dei cambiamenti al

monologo? E come lo avete adattato alla
location?
Valentina Conti: “Lo abbiamo ridotto di pochi
minuti. Al Fringe, inoltre, anche la location
influisce sul tipo di recitazione, che è ovvia-
mente diversa rispetto a uno spazio chiuso. E
allora succede che le intenzioni, le emozioni, le
devi “lanciare “ molto più lontano, perché pos-
sano essere ricevute e per arrivare in uno spazio
così ampio rispetto alle pareti nere di un teatro.
Però devo dire che è andata abbastanza bene.
Lo spettacolo cresce e cambia continuamente.
Il pubblico, inoltre, ha risposto magnificamen-
te. Ed è davvero una soddisfazione. Anche per-
ché si tratta del nostro primo spettacolo “da
compagnia”. Come Patas Arriba Teatro esistia-
mo da un anno grazie a Jansi. Stiamo cercando
di trovare un unico stile che mescoli le nostre
differenti capacità. Caratteristiche che prima di
Jansi portavamo avanti singolarmente.
Ritrovandoci, abbiamo messo al mondo questa
nuova forma, questo nuovo stile, che ora è
prettamente “nostro” e che stiamo cercando di
definire sempre meglio”. 

Valentina Conti, come hai studiato il per-
sonaggio? A chi ti sei ispirata?
Valentina Conti: “Io sono cresciuta a pane e Jimy
Hendrix e conoscevo da tempo Janis Joplin. Per
questo quando ho letto il testo ne sono rimasta
subito colpita. Mi sono entusiasmata partico-
larmente. Il personaggio di Janis è enorme e
spiazzante. Difficile anche da interpretare.
Confrontarsi con una figura del genere spaven-
ta. Ho dovuto riascoltarla molto. Mi sono sof-
fermata sulla sua voce, così particolare e alla
quale è impossibile rapportarsi. Durante lo
spettacolo, infatti, non mi permetto di cantare.
Ho osservato i suoi video, letto stralci di biogra-
fia, insomma mi sono documentata, cercando
di tradurre le fonti in immagini eloquenti”. 

Nello spettacolo emerge con forza il
carattere performativo del monologo:
dalla scenografia, ai costumi, fino alla
prestazione teatrale di Valentina. È una
suggestione ricercata e voluta? E quanto
ha contato questo aspetto nella messa in
scena dello spettacolo?
Valentina Conti: “Certamente. In un primo
momento abbiamo lavorato proprio sulle
improvvisazioni e sulla costruzione di immagi-
ni. Il lavoro sul testo scritto, è avvenuto dopo
parallelamente alla ricerca iconografica e visi-
va. Solo dopo che abbiamo raccolto una serie di
azioni, di immagini significative, è arrivato il
lavoro di integrazione con il testo. Ne è nata
una nuova creatura: lo spettacolo in sé”. 

Carattere performativo accentuato, anche
da un testo poco “narrativo” e molto
“visionario”. Cosa volevate trasmettere al
pubblico? 
Adriano Marenco: “L’idea di un testo su Janis è
venuta all’attrice Patrizia Olgiati davanti a una
birra. Io ne sono stato entusiasta e vi ho lavora-
to con passione immediatamente. Con i Patas
non volevamo proporre uno spettacolo sulla
Joplin, ma tracciare l’incarnazione di un’anima
a un livello superiore rispetto al mero racconto
biografico. Volevamo, piuttosto, trasmettere
delle emozioni che si sedimentassero nella
mente dello spettatore a prescindere dall’ac-
quisizione di nozioni. Lo si evince anche dalla
libera interpretazione che abbiamo conferito al
personaggio in scena. Il pubblico poteva identi-
ficarlo con la stessa Janis Joplin nell’aldilà,
oppure con la reincarnazione di una fan”.   
Alessandra Caputo: “Quando abbiamo iniziato
questo lavoro su Janis Joplin ho subito immagi-
nato una dimensione sciamanica di colori,
musica. Una sorta di sincretismo di immagini,
un’ ebbrezza non necessariamente data da
droga e alcol (sicuramente presenti nella vita
della Joplin), ma da una dimensione interna,
spirituale, di fantasia. Un mondo affascinante,
ma allo stesso tempo inquietante e irresistibile”. 

Quali sono i vostri progetti futuri? 
Adriano Marenco: “Abbiamo in cantiere uno
spettacolo dal titolo “Il pasto degli schiavi”, che
intendiamo presentare al più presto, molto pro-
babilmente a luglio. Speriamo bene!”. 

SERENA DI GIOVANNI
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biandoli radicalmente, hanno aperto altre stra-
de. Io sono rimasto piacevolmente sorpreso
delle loro trovate e delle ‘vie laterali’. Perché
hanno apportato sostanza”.

Hai scritto un testo molto forte: com’è
nata l’idea del soggetto?
“Questo testo nasce da un evento particolare
della mia vita: l’essere diventato padre.
Occupandomi del bambino ho iniziato ad avere
molto meno tempo per me e per le mie passio-
ni, come la lettura. Ma, contemporaneamente,
ho iniziato a pormi delle domande o ad avere
delle idee ‘malsane’. Ad esempio, una delle
domande che mi ponevo più frequentemente
era : “Qual è il modo peggiore di essere un geni-
tore?”. Ne ho parlato con la mia compagna, dalla
quale ho appreso il punto di vista materno. Lo
spettacolo, quindi, ‘sono’ le risposte che ho dato
alle mie domande e alle mie paure”.

Qual è il peggior modo di essere genitore?
“Non dare amore e affetto,  credo sia il modo
peggiore di essere mamma. Il padre peggiore,
invece, penso sia il prevaricatore, che usa vio-
lenza sui figli, li utilizza come proprio prolunga-
mento e che oggettivizza tutto: situazione che
poi, non rimane un problema circoscritto alle
dinamiche familiari. Ma che, anzi, si ripercuote
anche sulle dinamiche sociali e lavorative”.

Nello spettacolo le violenze, gli abusi e
l’assenza di amore sono causa anche della
perdita della personalità: i personaggi
non si riconoscono più e non sanno più

quale sia il loro ruolo. Ci spieghi questa
scelta?
“Come hai ben osservato, la quotidiana ripeti-
zione di gesti ‘insalubri’, porta al totale smarri-
mento: sia dei ruoli, che della distinzione tra
‘giusto’e ‘sbagliato’. I personaggi sono diventati
della monadi, dove ognuno cerca una ‘exit stra-
tegy’ contro l’altro. Questo è anche il motivo
della suddivisione in due ‘atti’ dello spettacolo.
Mettendo al centro della rappresentazione
prima il padre e poi la madre, ho voluto eviden-
ziare come le dinamiche genitori-figli cambias-
sero radicalmente. Nella prima parte, l’egocen-
trismo del padre-padrone induce il figlio al sui-
cidio. Nella seconda parte, l’omicidio di un
padre-marito fantoccio per mano della madre,
non corrisponde al riscatto che lei aveva imma-
ginato. Non riscatta, infatti, la sua anima. Non
ritrova l’amore verso i suoi figli: dopo l’omicidio
la donna non mette a letto i figli tra coccole e
ninna-nanna, ma li tocca appena. In realtà, li
considera un peso. Ed è un po’ come se avesse
ucciso anche loro”.

La famiglia al centro di tutto. E quando la
famiglia non va, piuttosto che denuncia-
re si ricorre a soluzioni estreme. Il suicidio
è l’unica via possibile secondo te?
“No, assolutamente. Però è chiaro che all’inter-
no di famiglie problematiche nascono quelli
che gli psicologi definiscono ‘pazienti designati’.
I figli sono l’anello debole della famiglia. Sono
coloro che ‘assorbono’ i disturbi dei genitori e
che, a loro volta, hanno grossissime possibilità
di manifestare disturbi psicotici. Disturbi che,

Lo spettacolo teatrale presentato dalla com-
pagnia “Patas Arriba Teatro”non è sempli-

cemente un monologo, ma il racconto dell’ulti-
mo viaggio della celebre cantante statunitense,
morta nel 1970 all’età di 27 anni per overdose.
Un percorso evocato, più che raccontato, da una
serie di “trip” psichici, di suggestioni iconografi-
che, testuali e visive che si contaminano vicen-
devolmente. Ne parliamo direttamente con gli
autori del monologo, Adriano Marenco e
Alessandra Caputo, con il regista Simone
Fraschetti e l’attrice Valentina Conti. 

Simone Fraschetti, come e quando è nata
l’idea dello spettacolo? 
Simone Fraschetti: “Lo spettacolo è stato scritto
due anni fa da Adriano e Alessandra. Valentina
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Jansi, la Janis sbagliata

Patas Arriba
Spirito visionario

Un viaggio dentro un corpo disperato e martoriato di
una regina decaduta, una moderna Maddalena. Un
canto stonato, sgrammaticato, sospeso tra realtà e finzio-
ne nella dimensione onirica dell’aldilà. Un viaggio evo-
cato, più che raccontato, da una serie di ‘trip’ psichici,
suggestioni iconografiche, testuali e visive

spesso, possono portare ad atti gravi e autole-
sionisti. In molte famiglie difficili c’è il ‘figlio
scemo’. Che scemo non è, ma che lo diventa
perché tutti lo considerano tale”. 

Relazioni familiari malate che logorano.
“Sì. La fiducia in primis. La fiducia in se stessi e
la possibilità dell’autorealizzazione”.

Possiamo affermare che il tuo è uno spet-
tacolo di denuncia?
“Diciamo che, da quando sono diventato padre,
non riesco più a vedere film violenti o a leggere
la cronaca. Soprattutto nei casi in cui le vittime
sono bambini e innocenti, mutilati dalla furia
dei loro genitori. E questi fatti, ormai, non sono
più episodici, ma risultano quasi all’ordine del
giorno. Tutto questo mi fa riflettere: c’è un dif-
fuso desiderio di allontanarsi dalla responsabi-
lità. Non avevo pensato a uno spettacolo di
denuncia. Ma in realtà, poi, è venuto così. E non
mi dispiace. Perché, ogni volta che lo rivedo da
dietro il palco, mi rendo conto di quanto sia
importante il messaggio. Che anch’io sto ritro-
vando. C’è ed è forte: e fa proprio male”.

I tuoi progetti per il futuro?
“Innanzitutto, portare avanti questo spettaco-
lo. E il ‘Fringe’, in questo, rappresenta un’ottima
vetrina per farsi vedere e conoscere. Poi, come
gruppo ‘Lo Torchio’, in cantiere c’è l’idea di dare
vita a un altro spettacolo che ho scritto. Ma non
rivelo nulla. Sono scaramantico (conclude
ridendo)”. 

CARLA DE LEO



"È il jolly dello spettacolo. Maggiordomo del
potere, che esegue gli ordini, ma anche chi
svela la verità. Un po' l'alter ego dell'autore, se
vuoi. Quello che a un certo punto 'esce' di scena
e ti racconta la sua disperazione. È un perso-
naggio non risolto, però ti offre rivelazioni".

E che cosa racconta?
"Dice che siamo tutti disperati, ostaggi del
tempo. Non scegliamo più per amore, per feli-
cità, per ragione, ma agiamo in un certo modo
solo perché il tempo ce lo impone".

Allude all'orologio biologico?
"Esatto, all'orologio biologico che è qualcosa
che sta dentro e che sta fuori. Il mio è chiara-
mente più un punto di vista maschile. E per noi
sta fuori. È come un ticchettio di una bomba
che sentiamo dall'esterno e ci condiziona".

Gli altri personaggi?
"Due manichini, uomini costretti nei movimen-
ti, nel linguaggio".

Morale della favola?
"Per dirla con le parole del maggiordomo: 'Non
lasciate l'uomo solo, perché si sente troppo
solo'. Da una parte rivendica la giustezza della
sua solitudine, dall'altra rivendica la sua com-
pagnia".

Un’umanità che si muove seguendo gesti
predeterminati, all'interno di un 'non
luogo'. Il tic-tac del,tempo dovrebbe
'costringerli', poi, però, iniziano a danzare.
"C'è una scena ben precisa, in cui gli uomini si
mettono a ballare. Ecco, quella danza è il
momento in cui si 'sciolgono'.

Aldilà di questo momento, però, gli uomi-
ni non hanno mai un flusso di pensieri
cosciente, non è così?
"Si, è così. Anche se c'è un punto della storia in
cui stanno capendo delle cose. E lì però entra la
papessa...". 

Lo spettacolo è divertente, ma lei, scusi, è
catastrofico. Come si esce da questo pre-
determinismo, sempre che se ne esca...
"Se ne esce con la consapevolezza. Anche se
non volevo essere così pessimista! Sia io che il
regista ci siamo voluti muovere su due linee,
quella della sdrammatizzazione e della malin-
conia. Raccontiamo le cose un po' seriamente,
un po' in maniera sorniona. Ma non si hanno
risposte, in realtà. Difficile darne. Abbiamo cer-
cato di cogliere la realtà. Siamo costretti dal
tempo e dalle paure, quelle antiche, che condi-
zionano i nostri giudizi sulla vita".

Come ha ideato i personaggi?
"Tutto è nato per una sfida con un mio amico
scrittore che aveva ideato uno spettacolo in cui
i personaggi non avevano nome. Si chiamava-
no uomo1, uomo 2... 'Dagli dei nomi', gli dice-
vo, ma non vedeva la necessità di crearli. Così
ho tirato fuori Brughenzio e Papillio. Per cui ho
incominciato così. Per gioco. Poi mi sono diver-
tito a farli dialogare. E tutto piano piano si è svi-
luppato da sé. Anche se la storia ha iniziato ad
avere un senso quando ho deciso di fare uscire
la guardia svizzera dai suoi abiti. Sono sempre
stato attratto dalla loro figura. Sempre silenzio-
se, un po' bizzarre...".

In teoria difendono il Papa.
"Si, ma come combattono? Chi le ha mai viste?

Secondo me sono un esercito non-esercito".

È il suo primo Fringe?
"Si. Da protagonista e da spettatore. Il clima è
straordinario. C'è gente che viene qui a vedersi
spettacoli a 'casaccio' e tantissimi artisti".

Un grande entusiasmo.
"Certo, la qualità non può essere esattamente
quella che hai in un teatro vero. Può capitare
che uno spettacolo contrasti con quello vicino,
per la musica troppo alta, o perché uno urla di
più... Il linguaggio ha bisogno di attenzione.
Ma loro (gli organizzatori, ndr) sono attrezza-
tissimi".

Ma voi, per lo spettacolo, sulla base di
questa prima esperienza, vi ritenete sod-
disfatti?
"Ho sentito qualche spettatore dire che ora
doveva rispolverare il latino. Anche se non è che
ho usato un latino aulico...".

Beh, qualche difficoltà per il linguaggio
ve la dovevate aspettare, no?
"Alcuni hanno avuto difficoltà, è vero. Pochi,
per fortuna. È un latino un po' maccheronico.
Poi, col regista abbiamo deciso di lasciare tutto
così, perché non è necessario che si capisca ogni
parola, in fondo. Alla fine sono molto soddisfat-
to di aver visto il mio testo messo in scena".

Tutto è bene quel che finisce bene. Lo
spettacolo si apre e si chiude come in un
cerchio. Perfetto, anche se con un velo di
amarezza...
"Il mio finale era più 'morbido, quasi un lieto
fine. Inizialmente il testo era più scanzonato. È
stato Lorenzo a modificarlo. Alla fine lo spetta-
colo è risultato da un miscuglio in cui tutto è
andato bene, ogni cosa al posto giusto. Dagli
attori, che non potevano essere più adatti, alle
costumiste".

Un giovane autore, un gruppo di giovani artisti,
che si divertono a sdrammatizzare sulla vita. Una
famiglia allargata, che va dal regista, fino alla
costumista. Con la consapevolezza di rappresen-
tare un dramma attraverso una risata, per un
pubblico venuto a vedere qualcosa, a casaccio.
Anche, e forse soprattutto questo, è il Roma Frin-
ge Festival.

GAETANO MASSIMO MACRÌ
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L e lancette dell'orologio biologico battono
inesorabilmente quel tempo tiranno che

condiziona le nostre scelte. Vorremmo amare,
seguendo i sentimenti o sentirci liberi di com-
piere scelte usando la ragione, invece siamo
'costretti' a rispettare i doveri imposti dalla
società. Potremmo provare a scardinare il mec-
canismo, certo, ma il risultato sarebbe quello di
porsi domande cui non avremmo risposte.
Qualche ingranaggio rischierebbe di inceppar-
si. Avete presente il mondo della famigliola
felice, modello anni '50, col sorriso alla Big Jim,
sempre uguale a se stesso? Avete presente quei
pupazzi dell'infanzia che, se avessero potuto
prendere vita, vi avrebbero maledetti, talmen-
te li avete usati per inventare sempre le solite
storie? Le solite emozioni, i soliti gesti, i soliti
picnic tra Barbie e Ken? Ecco, pensate se per un

attimo anche loro potessero prendere la parola
e iniziassero a porsi domande. Che razza di
mondo e in che modo credete che starebbero
vivendo? Schiavi di un ordine superiore. Ecco,
questo è ciò che a primo impatto può sembrare
"Petimus Rogamus", lo spettacolo scritto da
Marco Bilanzone e diretto da Lorenzo
Montanini. L'umanità tratteggiata dall'autore
è quella soggiogata da una cieca obbedienza a
un potere ancestrale. Siamo tutti schiavi del
tempo che passa. Dobbiamo quindi rivedere le
nostre scelte in funzione di esso. Programmare,
scegliere, non serve a nulla. Brughenzio e
Papillio, i due protagonisti, ci provano. Ma
quando la loro vita sembra poter uscire fuori
dal binario della 'normalità', ecco che una
papessa nana e il suo maggiordomo/guardia
svizzera ristabiliscono l'ordine delle cose.

Perché nulla può davvero cambiare. Un ritratto
grottesco, una grande caricatura di quello che
siamo, visto con la lente di ingrandimento del-
l’autore Marco Bilanzone, intervistato al Roma
Fringe Festival 2014.

Marco Bilanzone, perché la scelta di
mescolare i generi, come il vaudeville e il
gramelot?
"Questa è stata una scelta del regista, Lorenzo
Montanini, per dare più 'colore' possibile allo
spettacolo. L'idea contenuta nel testo, poteva
essere resa meglio in questo modo. C'è da dire
che ho scritto il testo appositamente per lui. Io
e Lorenzo siamo amici da una vita". 

Perché questo titolo?
"Si riferisce al chiedere, alla domanda continua
che fanno gli uomini. Il motivo che fa entrare in
scena la 'papessa' che rappresenta un po' il
potere precostituito, cerca di ristabilire l'ordine.
Riporta la gente ai loro doveri".

Il testo e i personaggi si muovono su più
piani di interpretazione. In questo gioco
allegorico, chi rappresenta cosa? La
papessa già lo abbiamo capito.
"Si, lei è appunto il potere ancestrale, che è
grottesco e distorto. Infatti è nana, anche un
po' diabolica. Molto espressionista come perso-
naggio".

Il maggiordomo/guardia svizzera?
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Petimus Rogamus

Marco Bilanzone
L’orologio della vita

Uno spettacolo sul tema dell'umanità schiava nelle sue
scelte. Un ‘quadretto’ in cui la felicità è la consuetudine
dei piccoli gesti quotidiani: guai a trasgredire, perché
ogni ‘pezzo’ verrebbe rimesso al suo posto prestabilito



‘Abbi cura’. Quella scelto c’è sembrata la più
semplice, che in qualche modo neutralizza tutti
i divieti”.

Un parere sul Fringe?
“Sapevo della sua esistenza, ma non c’ero mai
stata. Il Fringe, a nostro modo di vedere, non è
in realtà un evento, come spesso viene fatto
passare. Con esso gli organizzatori hanno sapu-
to creare un bisogno. Abbiamo visto la gente
recarsi al botteghino per chiedere: ‘che c’è sta-
sera?’, che è una roba che si fa al ristorante!
Siamo molto felici di questo”.

Il pubblico vi ha sicuramente premiati.
Doppia soddisfazione?
“Abbiamo già un nostro seguito molto appas-
sionato. Però in platea erano molto più dei soli-
ti ‘nostri’. E questo non ce lo sappiamo spiegare.
Siamo commossi del gran numero di spettato-
ri. Crediamo ci sia stato un buon passaparola”.

Il pubblico pare vi abbia capito meglio di
alcuni critici…
“Nessuno ci ha stroncato. Ma alcuni, pur sal-
vando la regia, la bravura dei ragazzi, ha punta-
to l’indice sul messaggio che volevamo manda-
re. Un messaggio che secondo costoro risente
un po’ del clima sessantottino. La morale è
stata quella per cui i ‘no’servono, aiutano a cre-
scere. Però è evidente, credo, il nostro intento di
giocare col senso comune. Lo diciamo pure
nelle note di regia. Si tratta solo di un’autocriti-
ca che ci siamo fatti tutti. Io stessa, durante la
costruzione dello spettacolo, ho scoperto quan-
ti ‘no’posso pronunciare. Non volevamo rappre-
sentare nessuna posizione anarchica”.

Però l’anarchia è presente nello spettaco-
lo, lo spieghiamo meglio?
“Certo, ci siamo ispirati anche all’anarchico
Kropotkin, che è un po’ il nostro ‘padre spiritua-
le’, se si vuole. Lui dice che puoi fare a meno di
regole, solo se hai un esubero di amore e di
cura. In genere si parla sempre male dell’anar-
chia, ma la stessa può essere valida a determi-
nate condizioni. Tutti, ovviamente, abbiamo
letto la sua ‘Morale anarchica’. Che è stato uno
dei materiali usati nella preparazione. Ognuno
portava qualcosa. In una stratificazione di lavo-
ro così lunga, ti puoi permettere di buttarci
dentro qualsiasi cosa”.

GAETANO MASSIMO MACRÌ

Cogito ergo sum, penso dunque sono, dice-
va Cartesio per mettere in dubbio ogni

affermazione. Il metodo cartesiano è un pila-
stro del pensiero scientifico-filosofico, con
applicazioni continue anche nella vita quoti-
diana. La vera libertà è poter criticare la cono-
scenza acquisita. Ma c’è un verbo imperativo
che nuoce gravemente alla salute della libertà
di coscienza. Zitto, zittire, silenziare la voce
altrui è quanto di peggio si possa compiere per
oscurare una opinione, un pensiero. Se non
posso parlare, non posso nemmeno mettere in
dubbio un assunto. Morale della favola?
Rimarremmo forse tutti felici e contenti, ma
ignoranti. Sul tema della incomunicabilità,

Chiara Casarico (l’accento è sulla ‘i’) e
Stefania Scrocca ci hanno costruito uno spet-
tacolo comico. Comico e tragico insieme. La
comicità è evidente, dettata dal ritmo delle
protagoniste, Zitta e Dici, alla ricerca di una
frase intelligente da dire. Ogni sorsata che assa-
poriamo del loro dialogo, è un ripasso veloce e
intenso di quei modi di dire e parole tronche,
sincopate che lasciano il tempo che trovano.
Sono solo un pour parler che ci fa sorridere. Poi,
però, di ritorno c’è tutto il retrogusto amaro
della tragedia: ridiamo pure, ma se continuere-
mo a esprimerci in questo modo, non saremo
mai in grado di reperire un brandello di materia
grigia tra le righe dei nostri discorsi. Discorsi,
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Zit!

Casarico-Scrocca
Il gioco dei ruoli

Le autrici e interpreti di questo spettacolo comico sul
dire ‘tanto per farlo’ mettono in relazione piccoli
momenti di vita quotidiana, in cui la ricerca di esprime-
re un pensiero intelligente diviene una tragica comme-
dia: frasi vuote, sincopate e non sense, che hanno usur-
pato il posto delle parole piene di contenuti. 

Avete mai fatto caso a quanti divieti dob-
biamo sottostare? Molti di essi, oltretutto,

sono esagerati, rasentano il ridicolo, eppure
hanno un valore legale nelle nostre società. Lo
spettacolo messo in scena da Clara Sancricca e
il suo collettivo, ha posto in evidenza proprio gli
errori di una società strutturata su troppi divie-
ti. Alla fine rischia di crollare su se stessa. In
questo senso “No. Una giostra sui limiti dei
limiti imposti”, è una rappresentazione genia-
le in cui sette ragazzi, muniti di corda, tentano
di costruire una società in cui i divieti scelti,
possano ‘reggere’ insieme. Il crollo inevitabile
dimostra che una sana autocritica sarebbe
salutare. I primi ad averla fatta sono stati pro-
prio gli attori con la regista, che nella costruzio-
ne dello spettacolo si sono accorti di quanti ‘no’
spontanei sono stati in grado di pronunciare.
Qui non si vuole prendere in giro nessuno in
particolare, se non noi stessi e la paura che
qualcosa possa accadere e turbare la normalità.
Ecco cosa ci ha rivelato Claudia Sancricca, regi-
sta dello spettacolo e professoressa di liceo. Allo
spettacolo è giunta anche la classe che sta
accompagnando agli esami di maturità.
Un’esperienza che considera temporanea e che
non ha intenzione di ripetere. Anche questa, in
fondo, è un po’ una ‘ribellione’ al precostituito.
Come se una traccia di leggera anarchia, o
comunque di sano rifiuto fosse rimasta in lei. 

Come ha preso forma lo spettacolo?
“Mi trovavo sotto la metropolitana e, in attesa

che passasse il treno, ho dato un’occhiata al
regolamento, in cui c’era scritto: ‘Vietato canta-
re’. Sulle prime la cosa può anche far ridere, poi
ti rendi conto che in qualche modo siamo arri-
vati a una deriva. Perché se tenti di regolamen-
tare tutto al negativo, poi non sai mai dove puoi
arrivare. E ci sarà sempre un comportamento
che sfugge alla casistica. Per cui devi creare un
altro divieto per la nuova. Ecco che alla fine arri-
vi al ‘vietato cantare’. È evidente che quella
norma cerca di impedire di cantare alle persone
che lo fanno ‘di mestiere’. Però allo stesso tempo
si traduce in un divieto per tutti. Se canticchio
che succede? Da lì siamo partiti e ci siamo
accorti di quanti divieti fossero nascosti nel
nostro quotidiano. Ci esprimiamo spessissimo

in questa forma negativa”.

In effetti citate parecchi divieti. Come li
avete trovati?
“Siamo stati bravi. Abbiamo studiato tanto. Per
l’Italia, basta considerare quello che è successo
col ‘pacchetto sicurezza’nel 2008, che ha dato ai
sindaci la possibilità di legiferare. Per cui, nei
vari comuni sono usciti i divieti più assurdi.
Tantissimi sono americani, perché, col fatto che
da loro vige il common law, qualunque prece-
dente giuridico diventa legge”.

In totale quanti ‘No’ sono pronunciati?
“Mah, ci sono personaggi che in alcune scene si
esprimono solo con dei ‘No’. Per cui penso siano
un migliaio in totale”.

Quale difficoltà ha incontrato a dirigere
sette ragazzi che portano avanti lo spet-
tacolo con grande ritmo? 
“È già il secondo lavoro che facciamo così e ci
piacerebbe continuare in questo modo.
Lavoriamo in maniera collettiva, nel senso che
l’opera nasce da una stratificazione di improv-
visazioni successive. Ci abbiamo messo un anno
a giungere a compimento. In pratica, io dò una
situazione, si improvvisa su quella, loro pro-
pongono battute. E così, pezzo dopo pezzo, si
va avanti. I ragazzi sono bravissimi a mettersi al
servizio di una mia idea, ma alla fine della meta
ci arriviamo tutti insieme”.

La soluzione ai vari legacci?
“ Prendersi cura. Abbiamo scelto questa espres-
sione. Non volevamo che fosse un monito, tipo
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No! Una giostra sui limiti dei limiti imposti

Clara Sancricca
Regole al negativo 

Vincitore del premio della critica di Periodico italiano
magazine, questo spettacolo suggerisce un messaggio
libertario imposto dal buonsenso contro i tanti divieti
imposti dalla società. Limiti spesso assurdi presenti
nelle leggi di numerosi Paesi del mondo. Un testo irri-
verente e goliardico, molto applaudito dal pubblico,
portato in scena da una compagnia di adrenalinici
giovanissimi attori



Sul palco impersona l’oracolo, suggeritore di
soluzioni nelle intricate vicende fra uomini

e dei. Dello spettacolo, però  Cristiano Vaccaro è
anche autore e regista. Un testo originariamen-
te concepito come esercitazione per gli attori,
che poi si è trasformato in una performance fre-
sca, originale,  efficace ed estremamente diver-
tente. Il nutrito gruppo di attori che si è esibito
sul palcoscenico, ha dimostrato, infatti, ottime
capacità di recitazione e di interpretazione. La
storia di Edipo, rivisitata dal punto di vista degli
dei, offre una prospettiva del tutto nuova: un
mix di ironia e di cattiveria che gli abitanti
dell’Olimpo ordirono soltanto per dar sfogo alla
loro noia. Un intreccio ben costruito in cui i
‘burattinai’ (sempre gli dei), se da un lato
orchestravano un destino ineluttabile ai danni
degli uomini e traevano divertimento dalle
mille situazioni che provocavano, dall’altro
erano in scalpitante attesa di qualcuno che
sarebbe riuscito a sconfiggere “l’inganno”.
Nell’intervista che di seguito vi proponiamo,
Cristiano ci racconta i retroscena del suo spetta-
colo e la sua visione sul modo di fare teatro. 

Cristiano Vaccaro, ci racconti com’è nata
l’idea di questo spettacolo?
“Lo spettacolo è nato come esercitazione.
Avevo un gruppo di attori da allenare. Un grup-
po molto differenziato nelle caratteristiche, sia
vocali che fisiche. Poi, creatasi l’opportunità del
‘Roma Fringe Festival’, il progetto è cambiato
improvvisamente: sapevo che luci e spazio sce-
nico erano molto semplici e che i tempi fossero
molto ristretti. Quindi, dovevano contare molto
di più gli attori rispetto alla musica o alla sceno-
grafia. Perciò abbiamo giocato sul fatto che fisi-
camente l’attore dovesse rendere al massimo. E

il progetto di training, in cui loro  si sarebbero
dovuti ammazzare di fatica, è stato virato verso
questo festival di piazza”.

Come mai ha scelto di raccontare proprio
la storia di Edipo e degli dei?
“Innanzitutto perché mi piaceva la storia di
Edipo che è bella e piena di assurdità. Si pensi
solo al fatto che a questo poveretto spesso non
gli dicono cose incredibili! (sorride, ndr): sposa
una donna alla quale non racconta mai il pro-
prio passato. Lei non svela mai le circostanze in
cui è morto l’altro marito. Accadono, quindi,
cose stranissime. L’impatto di questi ‘buchi nar-
rativi’, dal punto di vista della scrittura scenica,
è efficacissimo. Io sono rimasto molto affasci-
nato dal fatto che la lingua, in qualche modo,
riesca a risolvere questi vuoti. Mi piaceva l’idea
di evidenziare questi buchi della narrazione

mostrando il punto di vista di coloro che effet-
tivamente avevano ordito tutto l’inganno.
Quindi, portando in scena la storia ordita dagli
dei a discapito di Edipo, abbiamo messo in
risalto l’aspetto ironico. Perché gli dei possono
fare di Edipo ciò che vogliono. Per loro, questa è
soltanto una storia molto comica e divertente”.

Era infatti molto divertente e di grande
impatto l’idea degli dei, contemporanea-
mente, burattini e burattinai: come hai
avuto questa felice intuizione?
“È una scelta derivata anche da ‘esigenze sceni-
che’: avendo un’età molto differente dagli altri
attori, non era pensabile che io entrassi in
scena insieme a loro. Perciò, potevo comparire
soltanto come qualcuno al di fuori della trama:
una specie di Zeus o un indovino (tutti gli indo-
vini sono al di fuori della storia). Dovendomi
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Il folle e il divino

Cristiano Vaccaro
Trasformare la realtà

Il regista di questa comica e divertente rivisitazione della leggenda di Edipo ci parla del
suo spettacolo e della sua visione sulla condizione attuale del teatro, valutando il com-
pito degli attori paragonati a dei ‘jazzisti’ facenti parte di un unico gruppo, che porta-
no il ritmo della musica e lo stravolgono improvvisando

poi? Quali discorsi? Zit! Non si specula, non si
ragiona, non si dice. E quel silenzio della parola
viva, comunica l’incomunicabile.  Come uscirne,
dunque? Sono, queste, tutte riflessioni a latere,
dopo aver visto lo spettacolo “Zit!  Esistenziali
speculazioni silenziose sul niente da dire”,
andato in scena al Fringe Festival di Roma. Uno
spettacolo che ha lasciato nel pubblico sicura-
mente più di un sorriso. La prova di recitazione
era godibilissima. Il tema, per quanto all’appa-
renza semplice, è stato ben sviluppato dalle
protagoniste. Sorrisi a parte, però, non si può
escludere l’importanza di sottofondo che si
legge ‘tra le righe’. Siamo in grado di comunica-
re? Supereremo mai il limite di quelle parole
vuote? Una soluzione è possibile, pare vogliano
dirci le autrici. Da qui è nata l’intervista.

Quale significato assume la parola ‘Zit’
all’interno dello spettacolo?
Tiziana Scrocca: “È un po’ un tormentone. Le
protagoniste cercano qualcosa di profondo da
dire, senza riuscirci. Però c’è una relazione forte
tra i due personaggi, non si lasciano mai.
Bisticciano sul dire le cose, sul come dirle o non
dirle, sul tono sbagliato. Attivano tutte le dina-
miche della comunicazione. In fondo sono le
dinamiche tipiche dei rapporti. E in questa rela-
zione, i significanti sono inutili. Cioè, le parole.
Quello che è fondamentale è la relazione
umana che c’è sotto. ‘Zit!’ è un po’ un monito a
noi ma anche al pubblico, per la serie: ‘ma che
stamo a dì? La cosa importante non è cosa dici,
ma come lo dici e a chi lo dici. Alla fine ci sono
delle grammatiche familiari, la persona conta”.

Chiara Casarico, vuole aggiungere altro?
Chiara Casarico: “Io posso dire che sono Chiara
Casarico e… basta. Io sto Zit!”.

Provate a riassumermi in una battuta lo
spettacolo.
Tiziana Scrocca: “Dici qualcosa di intelligente”.
Chiara Casarico: “Dici qualcosa di intelligente”.

Scena muta. Come si esce da tutti questi
silenzi? 
Tiziana Scrocca: “La salvezza è forse proprio la
relazione tra le protagoniste. L’ascolto. Si ascol-
tano e si contagiano moltissimo. I loro silenzi
diventano suoni. Io sono quella punitiva (‘Sta’
zit!’) però poi vengo contagiata dalla sua alle-
gria (di Chiara/Dici). Zit, dunque, è: non ascol-

tiamo le parole, ma ascoltiamoci più frequente-
mente. Da qui anche la nostra sfida attoriale,
perché lo spettacolo riesce solo se noi davvero
ci ascoltiamo a vicenda. C’è un margine di
improvvisazione, ma ci dobbiamo seguire.”.
Chiara Casarico:“L’ascolto è fondamentale l’una
si deve portare dietro l’altra. E poi, la cosa
importante è che questo rapporto vittima-car-
nefice –dove io sono la vittima e lei il carnefice,
anche se poi non si capisce più chi è chi – a un
certo punto, non dico che si ribalta, ma quasi si
annulla. E questo accade proprio perché, come
diceva prima Tiziana, si sta ‘nella’ relazione.
Tant’ è vero che il mio personaggio non è per
niente frustrato. Nonostante venga ‘mazzolato’
più volte, alla fine è un gioco di ruolo – e spes-
so, quello che succede nelle coppie, che siano
amicali o sentimentali, è un gioco di ruoli – il
legame funziona, quando tutti e due stanno
bene nel rispettivo ruolo. A volte se lo scambia-
no, a volte no, però ‘ci stanno’”.

Com’è nata l’idea dello spettacolo?
Chiara Scrocca: “Allora, eravamo in Settembre,
quando uno fa il bilancio dell’anno che poi rico-
mincia e si dice: beh, ma perché sempre a fare
gli sfigati al teatro, dove non si guadagna una
lira? Andiamo in televisione! Facciamo una cosa
televisiva…”.
Tiziana Scrocca: “Ma sì, dai, infatti! E comin-
ciammo a dirci sciocchezze, per divertimen-
to… Come per l’appunto quel ‘Zit!’”.
Chiara Casarico: “In realtà lo spettacolo portato
qui al Fringe è una cellula dialogica che abbia-
mo già utilizzato in una rappresentazione pre-
cedente. Era un’improvvisazione che abbiamo
voluto inserire in una scena”.
Tiziana Scrocca:  “Sarà durata un trenta secondi,
non di più. Un piccolo gioco tra di noi”.
Chiara Casarico: “ Infatti, giocando su questa
cosa, ci siamo dette: ah, dai, bellissimo! Allora,
facciamola, andiamo in TV, diventerà un tor-
mentone… e continuando così, alla fine l’ab-
biamo pensata per il teatro e abbiamo costrui-
to lo spettacolo”.

Niente TV?
Chiara Casarico: “Però, però, però… se qualcu-
no ci volesse…”.
Tiziana Scrocca: “Noi saremmo disponibili!”.

Capisco, ma quanta difficoltà a scrivere
un testo per uno spettacolo che parla di

parole che non servono?
Tiziana Scrocca: “Beh, era un po’ un obbligo che
ci eravamo imposte, quello…”.
Chiara Casarico: “…che inizialmente ci limitava
anche un po’ troppo, finche non siamo ‘uscite’,
altrimenti sarebbe rimasto solo un esercizio di
stile fine a se stesso”.
Tiziana Scrocca: “Nei pomeriggi di prove, ci
davamo un limite di parole su cui ‘giocare’, poi ci
rivedevamo in video e decidevamo”.
Chiara Casarico: “A volte c’erano improvvisazio-
ni che duravano un quarto d’ora, altre volte
pochi minuti…”.

Un breve bilancio sul vostro Fringe?
Chiara Casarico: “Direi bene, bene”.
Tiziana Scrocca: “Infatti, è così. Poi, oltretut-
to, noi eravamo abituate agli spazi chiusi del
teatro, con l’attenzione del silenzio, dove
potevamo giocare sui sospiri, qui è stato
diverso ”.
Chiara Casarico: “Decisamente più faticoso.
Però è stata una sfida interessante. Abbiamo
inserito ‘dentro’ il testo dello spettacolo
anche tutto quello che accadeva (voci, suoni,
imprevisti ‘dal vivo’ possibili in un luogo
all’aperto, ndr)”. 

Adesso cosa farete?
Chiara Casarico: “Porteremo Zit! al centro cultu-
rale di San Basilio ‘Aldo Fabrizi’, per un progetto
nostro legato all’estate romana, che si chiama
‘Agorà: Teatro e musica alle radici’. Poi, dal 13 al
30 di Settembre, saremo ancora a San Basilio: o
nei Cortili dei Lotti o nel centro culturale.
Dopodiché, io ho un altro progetto, ‘Rosa deli-
cata’, dedicato a Rosa Balistreri” (la cantastorie
morta nel  ’90, una delle principali voci di pro-
testa femminili della Sicilia, ndr).
Tiziana Scrocca: “E io il mio: ‘Colpa mia’”.

Va bene, avete altro da aggiungere?
Chiara e Stefania: -“Meglio se stimm’ zit!”.

Ringraziamo Chiara Casarico e Stefania Scrocca,
da sempre impegnate con la loro compagnia,
“Il Naufragar Mè Dolce”, nel tentativo di ripor-
tare il teatro in luoghi anche non teatrali. Un
tentativo di restituire a quest’arte un ruolo
sociale, punto di incontro e riflessione. Perché
l’importante non sono le parole, ma il sapersi
relazionare. 

GAETANO MASSIMO MACRÌ

40  > > > > > > > > > > > > > > > > > > > Periodico italiano MAGAZINE



C’erano una volta le tournée teatrali,
quando gli attori partivano con la vali-

gia gonfia per  girare i palcoscenici italiani
anche per due anni di seguito. Oggi non si
usa più. Al massimo ci si sposta qualche
week-end nell’arco di alcuni mesi, per i più
fortunati. Tempi duri, durissimi, per giovani
teatranti disoccupati. Visti gli incassi, si
potrebbe definire una tragedia. Se, tuttavia,
tragedia deve essere, preferibile che porti la
firma di Shakespeare. Sì, perché pare che il
pubblico, anche quello non intenditore,
dimostri di apprezzare ancora le opere del
Bardo. È accaduto così al Fringe Festival 2014
di Roma, con “Dov’è Desdemona?”, spettaco-
lo ispirato all’Otello del celebre drammatur-
go inglese, per la regia di Michele Galasso,
testi curati da Antonio Careddu.
Quest’ultimo è un giovane autore appassio-
nato di drammaturgia, chiamato in causa
dall’amico Galasso affinché lo aiutasse a rea-
lizzare la rappresentazione. In realtà, per

dirla tutta, l’idea era nata dalle menti dei due
attori, Simone Bobini ed Eugenio Coppola,
rispettivamente in arte Otello e Jago. Questo
per dire che quattro giovani artisti (prove-
nienti dalla scuola di recitazione Eutheca di
Roma), hanno scelto un testo molto impe-
gnativo del maestro inglese, su cui si sono
cimentati attori di grosso calibro, per presen-
tarsi a un festival off. Un luogo in cui general-
mente il pubblico non è propriamente quello
abituato a recarsi in teatro. E il bello è che
alla prima di Villa Mercede, hanno sbalordito
tutti, con un testo scorrevole, divertente,
ottimamente recitato, pur lasciando spazio
alla riflessione di temi universali e seri, tipici
delle opere shakespeareane. Un successo
inaspettato di una rappresentazione che è
riuscita a cogliere nel segno. Shakespeare +
Fringe non è che suoni male, ma nemmeno ci
si aspetta un connubio assolutamente vin-
cente. Si tratta di una speranza per il teatro
che stenta a rinascere o è soltanto un fuoco di

paglia? L’impressione è che a volte, a furia di
voler sempre ‘sperimentare’, il pubblico non
colga il messaggio e non si affezioni al clima
della sala. L’invenzione di questi ragazzi,
invece, è ben riuscita, perché ha saputo rime-
scolare le carte con le giuste dosi: ripassare
un capolavoro noto, ma probabilmente poco
attraente per il pubblico generalista e impre-
parato, per presentarlo in una chiave di lettu-
ra differente, senza snaturare l’originale.
Quel tanto che basti per avere un ritmo più
piacevole, più adatto a un festival. Poi, affi-
dando il tutto alla bravura di due attori liberi
di sfoggiare battute divertenti, frasi d’effetto,
chiare e comprensibili da chiunque. Il teatro
è universale e parla una lingua semplice, in
fondo. La ricetta per riempire le sedie vuote
potrebbe passare da qui, senza che con ciò si
debba scivolare nel troppo commerciale.
Anzi, Dov’è Desdemona? è la prova dell’esatto
contrario. Abbiamo incontrato Michele
Galasso e Antonio Careddu per capire cosa ci
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Dov’è Desdemona?

Michele Galasso
Ri-passare per Shakespeare

Ottimi attori e un grande testo reinterpretato per catturare il pubblico generico: il tea-
tro può ripartire da qui. Lo dimostrano l’ottima prova e l’apprezzamento della platea
nei confront di questa piéce scorrevole e divertente

differenziare, ho avuto l’idea di questo Zeus che
‘muove tutto’ e usa gli dei come se fossero dei
burattini. Ma anche degli dei che, a loro volta,
si servono degli uomini come fossero burattini,
per soddisfare i loro capricci e per sconfiggere la
noia. Ho visto che questa cosa funzionava. E
che, in un certo senso, allegoricamente si pote-
va anche interpretare come io, regista, che
manovro gli attori. E gli attori-dei che mano-
vrano gli attori-uomini. Questo è stato possibi-
le perché, nella realtà, comincio a capire loro
come attori. E loro cominciano a capire me
come ‘regista-autore’, tra virgolette. Come
modificatore di testo”.

Perché lo hai modificato questo testo?
“Per amore della nostra lingua che ha una sto-
ria millenaria. Ma il linguaggio non ha fatto in
tempo ad adeguarsi alla nostra crescita. Il mio
tentativo, quindi, consisteva nel cercare di ren-
dere una lingua, anche nelle traduzioni molto
difficile, in qualcosa che sentissimo più vicina.
Noi viviamo per frammenti: abbiamo un lin-
guaggio televisivo, un linguaggio cinemato-
grafico, un linguaggio della radio. Io adoro
spezzare la nostra lingua per renderla in tante
piccole micro sequenze messe insieme, per riu-
scire in qualche modo a parlare di noi in una
maniera più quotidiana. Perché è una lingua
fantastica, che ha in sé una forza enorme.
Specialmente se l’asciughiamo. Ad esempio,
nello spettacolo, gli attori dicono spesso delle
cose molto difficili. Ma provano a farlo in un
modo assolutamente colloquiale. In questo
modo, la lingua diventa comprensibile al pub-
blico. Espressivamente riserva anche molte sor-
prese e diventa incredibilmente vitale”.

La vitalità di cui parli, significa anche
‘musicalità’, ‘sonorità’? Ascoltando gli
attori, in diversi passaggi sembrava di
assistere a momenti di canto, piuttosto
che di recitazione.
“Assolutamente sì. Perché poi, come attori,
lavoriamo per sillabe e non per frasi. Sappiamo
che all’interno di una frase c’è una musica da
seguire e che, quindi, dobbiamo mantenere il
ritmo. Ma è un ritmo libero. Come quello dei
jazzisti (e infatti le repliche non sono mai ugua-
li). L’attore è libero di poter inventare la frase.
Gli altri attori, accanto, lavorando nello stesso
gruppo jazz (diciamo così), conoscono il modo
in cui quel musicista-attore porta il ritmo della

frase e la modificano a loro volta. In questo
senso improvvisiamo molto. Ed è un aspetto
che ci dà molta vitalità. Abbiamo una regola
comune di improvvisazione: bisogna ascoltare
il ritmo delle battute degli altri. Se, ad esempio,
qualcuno lo sente troppo lento, allora sa che
occorre stringerlo. E viceversa. Adoro questa
freschezza. Perché non si sa mai cosa accadrà in
scena. Infatti, noi ridiamo fuori quinta di quello
che accade dentro”.

Ma quando hai scritto il testo eri consape-
vole del fatto che sarebbe stato così diver-
tente?
“Diciamo che ho giocato sul fatto che il pubbli-
co non sa di essere pronto a un certo tipo di lin-
guaggio. Perché la nostra testa è pronta al
frammento e a queste brevissime sequenze. A
fine spettacolo mi piace osservare le reazioni
della gente e sentire, ad esempio, da parte di
chi non conosceva la storia di Edipo,: “Ah! Vedi!
Era questa la storia di Edipo”. È uno spettacolo
facile, per un pubblico abbastanza vasto.
Almeno credo. Una cosa che, invece, mia ha
divertito molto è stato leggere ‘irriverente’nelle
recensioni”.

A proposito dell’ineluttabilità degli even-
ti, che si contrappone al libero arbitrio e
alla forza di volontà degli esseri umani,
qual è il tuo pensiero? Siamo tuttora
‘ingabbiati’ in una strada senza uscita?
“Sì, perché credo che come umani ci sopravva-
lutiamo molto. Non dico che esista proprio una
ineluttabilità degli eventi, ma sono convinto
che ci siano molte cose che ci sfuggono in
generale. Siamo portatori di una strada. Ma
spesso non vediamo dove stiamo andando”.

Cosa significa, per te, essere attore e
regista?
“Soggettivamente, sia in qualità di attore che
in veste di regista, non riesco ad andare oltre
l’impegno personale. Perché credo nelle singo-
le scelte, dei singoli individui. Perché ciascuno
può ritagliarsi, nella fettina di scelta che ha, la
possibilità di fare di più o di essere migliore. Ma
non si tratta di una possibilità collettiva. Certo,
l’attore ha l’opportunità di mostrare le cose in
un determinato modo. Anche perché il teatro è
una specie di doppio, incastrato nell’altra parte
della vita. Quindi la vita cambia il teatro e il tea-
tro cambia te. Ovviamente poi bisogna uscire

fuori. E capire come ti vedono gli altri. In que-
sto, la critica è assolutamente fondamentale”.

Che momento sta vivendo, secondo te, il
teatro? E in che posizione si colloca oggi,
nell’ambito nazionale e internazionale, il
teatro indipendente?
“Nonostante un generalizzato abbattimento
culturale e una disabitudine alla parola, non
sono tra quelli che ‘gridano’ la decadenza del
teatro di oggi. Credo che l’enorme tradizione
teatrale, culturale e linguistica che abbiamo
alle spalle a un certo punto, ha subìto un arre-
sto perché la nuova generazione non è riuscita
ad inserirsi nel complesso di quella cultura.
Oggi, quindi, si stanno semplicemente forman-
do dei codici del tutto nuovi – nè migliori nè
peggiori – che stanno cercando disperatamen-
te una loro identità. Questa enorme valanga di
informazione, insieme alle persone che la
manipolano e che cercano di farne un percorso,
sta dando tantissime possibilità di fare delle
cose. Quindi, se da un lato vedo un prolifera-
re di pessimi lavori, dall’altro vedo molti gio-
vani che cominciano a trovare una direzione.
E piano piano, comincia a delinearsi anche un
nuovo gusto, nello spettatore e nell’attore.
Gli attori, ad esempio, sono molto più elasti-
ci: accettano di fare video, cinema e contem-
poraneamente di partecipare anche al teatro
visivo o di lavorare sulla danza contempora-
nea. Succede anche di vedere attori comple-
tamente ineruditi che, all’improvviso, riesco-
no a trovare un loro equilibrio e a fare delle
cose miracolose”.

Impegni futuri?
“Spero di continuare a evolvermi e a lavorare
sulla musicalità della lingua. Mi piacerebbe
molto vedere fusi il vecchio (con il suo valore
musicale e ritmico, con la grande professionali-
tà di attori estremamente preparati) con il
nuovo (e la sua enorme spaventosa vitalità).
Sarebbe un’esperienza straordinaria: attori
allenati, con una forte disciplina, curiosi e desi-
derosi di superare i propri limiti”.

Da quanto mi hai appena detto, possiamo
dire che per te il teatro è la magia che tra-
sforma al realtà?
“La trasforma letteralmente. Il teatro non rac-
conta la realtà: la trasforma raccontandola”. 

CARLA DE LEO
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Non avete temuto il contrario?
“Tramite il lavoro di regia, abbiamo reso lo
spettacolo più brioso. Alla fine si parla di temi
grossissimi, universali, ma abbiamo mante-
nuto un linguaggio semplice e divertente”.

Forse è questa la chiave del successo del
teatro, da anni affossato nella crisi?
Bravi attori e testo che ‘catturi’?
“Bisogna considerare che rimane un testo con
un linguaggio da festival off. Non è certo uno
spettacolo da Teatro Argentina. Però mi fa pia-
cere che al Fringe di questo spettacolo shake-
speariano se ne sia parlato. Avendo di base un
testo che comunque si conosce, è come se
attirasse pubblico. Partire da un testo come
questo, significa avere una piattaforma solida
che ti offre la possibilità di spaziare molto.
Shakespeare è presente almeno con uno spet-
tacolo in tutti i cartelloni degli spettacoli in
Italia. Resta da vedere come viene fatta l’in-
terpretazione. Spesso viene giocata su di un
trash esagerato, perché così viene rappresen-
tato in senso moderno”.

C’è futuro per il teatro, allora?
“Sì, noi ci speriamo. Siamo la prima genera-
zione del cambio. Parlando con attori che
adesso hanno sui 35 anni, loro hanno fatto le
tournée. Adesso non esiste la tournè. O, se la
fanno, si svolge a singhiozzo: in un anno
saranno previste alcune date. Un tempo si
partiva per due anni, con le date piene. Però
viviamo in un’ epoca storica bellissima.

Problematica, certo, ma molto interessante.
Prima c’erano le produzioni che chiedevano
gli attori, tu ti incontravi per fare uno spetta-
colo. Adesso c’è molto più fermento e scam-
bio, perché si devono trovare ‘i modi di’. Cioè,
qualcosa di nuovo nascerà, non può che esse-
re così. Almeno si spera”.

Esiste un Teatro di serie A e di serie B?
“Esistono delle produzioni importanti. Esiste
un teatro commerciale e uno no”.

Com’è andata la prima esperienza al
Fringe?
“Si tratta di una manifestazione importante,
che offre spazi a cui solitamente non accedia-
mo. Puoi affittarti una sala, sperando però
che vengano a vederti gli amici. Il Fringe
oltretutto è un’occasione di scambio e cono-
scenza: è vedere cosa fanno gli altri.
L’ambientazione piace molto”.

Shakespeare avrebbe apprezzato?
“Si sarebbe divertito. Abbiamo pensato che
questo fosse quello che Shakespeare volesse
dire. Poi, ogni testo è fatto per essere ‘mal-
trattato’. Anche se ci siamo sempre chiesti se
stavamo scrivendo davvero quello che avreb-
be voluto Shakespeare. Secondo noi sì, asso-
lutamente. Se lo spettacolo è ‘arrivato’ al
pubblico, e non è stato snaturato, lui non
potrebbe che essere contento”. 

GAETANO MASSIMO MACRÌ
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del passato?
Simone Bobini: "Bisognava approcciarsi con
delicatezza, sapendo che comunque si
andava a toccare un'opera immortale, che
potevi violentare. Per questo sono e siamo
partiti dal testo originale, rimanendovi
molto ancorati. Niente abusi, insomma".
Eugenio Coppola: "Beh, sì. Quando vai a
prendere un testo del genere, pensi poi a
tutti gli attori che prima di te hanno inter-
pretato il personaggio, logico che un po' di
timore c'è. Però si tratta di un timore fon-
damentalmente positivo. È come se fossi-
mo riusciti a rivoltarcelo a nostro favore.
Dai, giochiamoci e vediamo. Questo ci
siamo detti. Siamo giovani, sappiamo
benissimo che un attore più grande riusci-
rebbe a cogliere più punti. Noi abbiamo
finito l'accademia l'anno scorso. E ci siamo
subito messi a fare questo spettacolo,
autoproducendoci".

Quanto è contato il rapporto fra di voi?
Simone Bobini: "È stato importantissimo.
Abbiamo lavorato molto perché risultasse
una cosa viva. Perché accadessero delle
cose tra di noi. In fondo nel nostro testo
affrontiamo proprio il tema della relazio-
ne tra uomini, il rapporto padrone-servo,
donna-uomo. Il senso è che c'è bisogno
del rapporto con l'altro".
Eugenio Coppola: "Moltissimo, sì. Abbiamo
fatto un lavoro di pulizia. Perché ci tene-
vamo, per lo meno,  a fare una cosa digni-
tosa. Consapevoli che col tempo lo spetta-
colo crescerà. Grazie all'interazione col
pubblico. Puoi lavorare mesi, ma solo
quando arrivi al pubblico puoi iniziare a
migliorare".                                         G. M. M.

“Un rischio è sempre un’occasione. ‘Dov’è
Desdemona?’ è uno spettacolo da festival. Il
Fringe è un festival off, quindi di ricerca, spe-
rimentazione, innovazione. Il nostro è
appunto un esperimento. Quindi, da questo
punto di vista, è stata un’occasione. Portare
qui Otello significava dare la possibilità di
farlo vedere anche a qualcuno che non lo
avrebbe visto mai”.

Pare che il pubblico abbia apprezzato.

possa essere questo successo. Per bocca del
regista (portavoce di tutto il gruppo) è emer-
so che il teatro potrebbe tornare a risplende-
re, magari rispolverando in un certo modo i
suoi classici. E il fatto che oggi si viva una
grande crisi, non li spaventa affatto, anzi,
viene intesa come momento di grande fer-
mento culturale. Un ribollire da cui presto si
attendono che nasca qualche cosa di nuovo.
Soprattutto per il loro futuro. Meglio, nel
frattempo, ri-passare Shakespeare che
apprezzerà lo sforzo. Ne sono sicuri.
Come è nata l’idea dello spettacolo?
“Tutto nasce dai due attori, con cui tra l’altro
abbiamo condiviso la stessa accademia. Sono
stati loro a sottopormi l’idea di fare uno spet-
tacolo solo su Otello e Jago.  Doveva essere
un testo con il ‘narciso’ e l’’istrione’. Jago più
istrione e quindi nel suo caso dovevamo
basarci su uno studio che si rifacesse ai mat-
tatori italiani. Otello, invece, più narciso, un
personaggio che si esprime coi suoi monolo-
ghi. Questa era l’idea di cui avrei dovuto
curare la regia. Ho accettato, chiedendo aiuto
ad Antonio Careddu per la drammaturgia,
conoscendo la sua passione in proposito”. 

Perché riprendere un testo come
l’Otello?
“L’intenzione è quella di mettere in essere
uno scontro tra attori: Otello e Jago sono stati
portati in scena da mostri sacri della recita-
zione. Sono un po’ un topos. Noi abbiamo
cercato di prendere un po’ le distanze.
L’impegno è stato quello di trovare il modo di
mettere in scena le due figure, partendo sì da
Shakespeare, ma volevamo anche allonta-
narci dal testo, giocando sui personaggi. Due
figure che si muovono in uno spazio/tempo
non definito, in cui ripetono di continuo la
storia di Otello. Finché Jago che si prende
cura di lui, decide che è arrivato il momento
in cui Otello deve prendere coscienza”.

Otello è un bambinone. Una bella diffe-
renza rispetto al testo shakespeariano? 
“In realtà non tanto. La nostra accademia ci
ha insegnato a leggere il ‘sottotesto’, cioè
quello che c’è sotto la storia delle opere di
Shakespeare. In questo caso sono andato a
rileggere il suo Otello, per capire quale fosse
appunto quel sottotesto. È venuto fuori che,
in realtà, aldilà della storia di gelosia tra

Desdemona e Otello, c’è una ricerca di purez-
za. Mi sono fatto l’idea che Otello fosse sì
nero, ma non soltanto nel senso del colore,
dell’essere straniero, ma anche nel senso di
originario, quindi più puro. Da qui nasce la
figura di bambinone, come se vivesse solo la
purezza. Invece Jago gli dice che deve affron-
tare il male, per capire il bene. In questo
senso, l’omicidio di Desdemona significa: ucci-
dila, perché lei non si corrompa. E poi ci siamo
basati anche su altri testi, abbiamo saccheg-
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Bobini-Coppola
La voce dei protagonisti

Nel ruolo di Otello e Jago si sono cimentati mostri sacri del
teatro: leggiamo perciò come si sono avvicinati ai rispetti-
vi personaggi i giovani attori Simone Bobini (Otello) e
Eugenio Coppola (Jago)

Com'è stato accostarsi al ruolo di un per-
sonaggio interpretato dai grandi del
teatro?
Simone Bobini: "Partiamo dal presupposto
che abbiamo voluto prendere soltanto alcuni
aspetti dei personaggi, e di sviscerare e
approfondire solo quelli. Mi riferisco ad
aspetti anche soltanto accennati nell'opera.
C'è un Otello ingenuo, un vero puro. Tutto ciò
lo abbiamo voluto rendere attraverso il carat-
tere fanciullesco. Fatto che ha permesso di
vedere, oltre al lato infantile (che si stupisce
di tutto) anche quello vulnerabile. Stupore e
vulnerabilità messi insieme costruiscono un
uomo facilmente manipolabile. La difficoltà è
stata la trasformazione di quel candore in
violenza. Come se quell'aggressività fosse
stata sempre dentro di lui. Poi, se ci si pensa,
i bambini contengono entrambi gli aspetti".
Eugenio Coppola:"Premetto che non avevamo
nessuna presunzione di interpretare Jago e
Otello. Anche perché i personaggi di
Shakespeare sono molto più complicati di quel-
lo che si creda. Hanno molti aspetti. Noi ne
abbiamo presi alcuni e ci siamo divertiti sopra".

Come avete superato le difficoltà nel

prepararvi al vostro personaggio?
Eugenio Coppola: "In due attori e 50 minuti
non potevi certamente fare L'Otello. Però, grazie
al lavoro di chi ha fatto, diciamo, il collage, cioè
la drammaturgia, e poi anche con gli interven-
ti di Simone e del sottoscritto, abbiamo creato
uno spettacolo in cui ci siamo, appunto, diverti-
ti, sempre rispettando il testo sacro".
Simone Bobini: "Mi sono basato su me stes-
so. Durante la preparazione, quando
improvvisavamo, molte ispirazioni sono
venute dall'esperienza diretta. Ho dato spa-
zio alla mie vicende personali. In questo
senso ho cercato di dare un'anima a Otello.
L'ho fatto diventare una persona, partendo
da me. Ho consapevolizzato alcuni aspetti
che mi appartenevano e li ho teatralizzati.
Insomma, Otello è diventato 'vero'. Certo,
quando ti metti a confronto con un perso-
naggio interpretato da mostri sacri, quando
vai a manipolare un'opera shakespeariana, è
sempre molto delicato, rischi di fare cose
grossolane. Pensi che il rischio sia quello di
'sbrodolare'".

Avete avuto timore di un ruolo in cui
hanno dato prova di sé grandi attori

giato un po’ ovunque, dal Vangelo a Platone.
L’intento era quello di dare più input possibili
agli attori. In molti casi si tratta di spunti. Il
copione iniziale era di 50 pagine. Durante le
prove, abbiamo tagliuzzato, aggiustato. C’era
un materiale immenso, la sfida per gli attori è
stata quella di riuscire a esprimere un concet-
to partendo da quella mole”.

Presentare uno spettacolo del genere al
Fringe, è più un’occasione o un rischio?



po potente, ha la capacità di scardinare l’ani-
mo umano al punto che tutti riusciamo ad
identificarci con Nastas’ja Filippovna.
Sicuramente si tratta di un testo assurdo, a
tratti anche comico. Drogarsi di letteratura è
una metafora sul come ciascuno abbia le sue
droghe e i suoi complessi”.

In alcune parti della rappresentazione i
protagonisti utilizzano il dialetto sici-
liano. A cosa è dovuta tale scelta?
“Ho voluto rendere il testo più mediterraneo,
più nostro. Il dialetto poteva essere anche un
altro, i nostri alla fine non sono dialetti ma
vere e proprie lingue. Il testo originale pre-
sentava una fortissima connotazione russa:
al suo interno sono contenuti ben sette
monologhi scritti, che parlano della società
sotto la presidenza di Boris Yeltsin; io li ho
eliminati, li ho fatti riscrivere agli attori della
compagnia e sono presenti nella versione
integrale dello spettacolo, che al Fringe
Festival non abbiamo presentato per ragioni
di regolamento (gli spettacoli devono durare
massimo cinquanta minuti e la versione da
noi presentata è l’esatta metà del testo inte-
grale). Abbiamo voluto portare in occidente
un mondo che a noi può apparire lontanissi-
mo ma che in realtà non lo è: i temi trattati
sono assolutamente universali”.

La musica risulta avere un ruolo cardine
all’interno dello spettacolo.
“Si. Abbiamo dato alla musica un ruolo molto
importante. Noi apriamo lo spettacolo con
l’inno russo e lo chiudiamo con quello ucrai-
no. Questa scelta nasce da un aneddoto: in
una scuola ucraina, dopo l’annessione della
Crimea, durante la cerimonia di consegna dei
diplomi è stato suonato l’inno russo. I ragaz-

zi ucraini, provando un forte senso di orgo-
glio, hanno iniziato a cantare a squarciagola
l’inno ucraino. Per noi era molto importante
raccontare a modo nostro questo evento.
Abbiamo inserito anche un’intervista a
Carmelo Bene nella quale si parla di identità.
Volevo raccontare lo squallore in scena anche
grazie alla musica. Beethoven mi ha aiutato
molto in questo.

Come ha sviluppato questa associazione
Beethoven/squallore?
“Alla fine dello spettacolo nasce questa divi-
nità, San Culo, profetizzato all’inizio dalla
Venere di San Culo: «Il mondo vuole andare a
San Culo e vada a San Culo». Questo spettaco-
lo è la sagra del parvenu, dei cafoni arricchi-
ti. Alla fine viene eletta questa divinità, ele-
vata e sgozzata, mandata al macello per
essere agnello sacrificale di se stesso. La
potenza di Beethoven mi ha aiutato a imma-
ginare questo essere ripugnante che si eleva

dal fango a entità divina. È una metafora,
sulla capacità di ognuno di creare l’idolo di se
stesso: non avendo una propria identità ci
auto-celebriamo quotidianamente”.

Com’è stata la vostra esperienza al Fringe
Festival di Roma?
“Guarda, ho girato molto come attore: ho lavo-
rato all’Opera di Parigi, faccio parte della com-
pagnia di Emma Danti, e quello che ricordo con
più piacere è il trattamento riservato agli attori,
il fatto che bisogna funzionare sempre, sei un
lavoratore e in Italia questo ce lo scordiamo pro-
prio. Qui al Fringe Festival sembra di essere a
Praga o ad Edimburgo, ci si sente liberi in un
ambiente internazionale. Molto bello”.

Per concludere, quali sono i vostri proget-
ti futuri?
“La zattera di pietra di José Saramago ridotto
da me. Il resto sarà una sorpresa”.

GIORGIO MORINO
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Quando si alza il sipario, sette giovani
uomini e donne, tutti tossicomani di

letteratura, stanno aspettando il pusher.
Ognuno ha la sua droga preferita: chi
Dickens, chi Nabokov, chi Thackeray, e così
via. Il pusher arriva, e propone una droga
sperimentale appena sintetizzata dai suoi
laboratori: Dostoevskij. I sette accettano di
provarla, bevono il preparato, e cadono den-
tro a un grande romanzo di Dostoevskij:
L’idiota. Ciascuno secondo le coordinate della
sua storia personale, diventano personaggi
del romanzo e ne rivivono, progressivamente
trasfigurandola, una delle scene chiave.
L'adattamento di Valerio Tambone, presenta-
to al Roma Fringe Festival, è un piccolo capo-
lavoro. La scenografia, gli attori, le scelte
registiche catturano il pubblico fin dai primi
minuti di rappresentazione. La trama di per
sé, soprattutto per chi non conosce il lavoro

originario di Sorokin, non è immediatamente
intuibile. Ma i dialoghi, con una commistione
di dialetto siciliano che non ti aspetteresti in
un testo tradotto dal russo (ma che non
stona affatto e 'colora' lo svolgimento della
storia), e il ritmo serrato della messa in scena
tengono 'avvinghiato' lo spettatore. 

Valerio Tambone, da dove nasce l’ispira-
zione per questo spettacolo?
“Il testo originale a cui lo spettacolo si ispira
è Dostoevsky-Trip, scritto da Vladimir Sorokin
durante la presidenza di Boris Yeltsin, che io
ho tradotto integralmente dal russo (pensa
che sul sito dell’autore non c’è neanche la
possibilità di visualizzare il testo in inglese).
Quindici anni fa ho recitato come attore in
questo spettacolo durante un festival a
Parma (al quale partecipò lo stesso Sorokin ).
In quel periodo in Italia stava arrivando dalla

Russia un nuovo tipo di drammaturgia. Sul
testo originale ho fatto un lavoro di attualiz-
zazione: il periodo della presidenza di Yeltsin
in Russia fu caratterizzato da un invasione di
miliardari che andarono ad occupare i ruoli
cardine della società russa, ho ritenuto quin-
di che il testo andasse contestualizzato ai
giorni nostri, come i fatti che stanno avve-
nendo in Ucraina ad esempio. In più ho volu-
to inserire la crisi identitaria che si sta verifi-
cando a livello planetario, in cui il potere eco-
nomico arriva veramente a spersonalizzare
l’uomo, a strappargli l’identità, trasportando
la guerra dal piano reale al piano interiore”.

La storia di Sorokin, Dostoevsky-Trip,
richiama in parte le vicende narrate
dall’autore russo ne L’idiota.
“Si, il testo racconta la storia di questi otto
drogati che si ‘fanno’ di letteratura e sono in
crisi d’astinenza; a un certo punta arriva un
pusher che gli propone Dostoevskij, la droga
più potente che abbia.”

Si tratta comunque di un concetto molto
estremo, quello di potersi drogare di let-
teratura.
“Forse deriva da quello che aveva detto
Marx, cioè che la religione è l'oppio dei popo-
li; in un certo senso ci chiediamo se la lette-
ratura possa salvare. Secondo me no. Anche il
testo originale di Sorokin non sembra essere
di questo avviso, perché tutti gli otto perso-
naggi in scena muoiono. Dostoevskij è trop-
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Dostoevskij Carnaval

Valerio Tambone
Identità sezionate

Un lavoro molto originale tratto dal testo inquietante
Dostoevskij trip, di Vladimir Sorokin nel quale la lette-
ratura è una droga illegale e mortalmente pericolosa



potevano essere una volta cresciuti, ho immagi-
nato un gruppo di amici che si rivede dopo tanti
anni, per un’occasione triste. Situazione della
quale a loro, in realtà, interessa relativamente. A
mano a mano, si capisce infatti che la loro pre-
senza al funerale dell’amico è giustificata più
dalla volontà di vedere gli altri, che per com-
piangere il morto. Morto che, infatti, non viene
quasi considerato. Mostrando l’interazione ‘da
grandi’, il testo voleva evidenziare il fatto che
nessuno riesce a guarire dalla propria infanzia:
nonostante le loro vita siano profondamente
cambiate rispetto a quando erano bambini, è
sufficiente che trascorrano un po’ di tempo
insieme per ritrovare gli stessi meccanismi di
interazione, di scherzo e di presa in giro. E ritor-
nano anche le stesse angherie: ciò di cui aveva-
no sofferto da piccoli torna in superficie. Anche
se hanno avuto successo”.

Prima dello spettacolo, abbiamo visto gli
attori aggirarsi per le strade con i costumi
‘tradizionali’ del fumetto, mentre poi in
scena indossavano abiti completamente
differenti: ci dici cosa avevi in mente?  
“Sì, è vero: gli attori, prima dello spettacolo, non
vanno in giro con gli stessi vestiti che indossano
in scena. I costumi dello spettacolo sono, dicia-
mo così, ‘normali’. Gli altri sono soltanto un
‘colpo d’occhio’: andando in giro con i costumi
del fumetto, la gente identifica e capisce imme-
diatamente di cosa si sta parlando. È una ‘trova-
ta’ che abbiamo pensato in funzione alla pro-
mozione dello spettacolo”.

Gli attori erano tutti perfettamente ‘cal-
zanti’ nei panni dei personaggi e dei ruoli
che hanno interpretato: in base a quali cri-
teri li hai scelti?
“Avevo già lavorato con molti di loro. E con alcu-
ni addirittura su tutti i testi che ho messo in
scena come regista. Quindi li conoscevo già pro-
fessionalmente. Le mie scelte sono state
influenzate in parte dalla somiglianza fisica che
‘trovavo’ tra l’attore e l’immagine che avevo di
quel tale personaggio una volta cresciuto. Ma
mi ha condizionato molto anche il tipo di recita-
zione: gli attori provengono da scuole molto dif-
ferenti. Alcune improntate sulla recitazione ‘più
classica’, altre su una recitazione ‘più fisica’, mag-
giormente attenta cioè allo studio del corpo e
del movimento. Fattore che, ad esempio, è stato
determinante nella scelta dell’attore Matteo

Castagna per il ruolo di ‘Zozzone’. Matteo è
molto bravo con l’uso del corpo. E, per come
avevo pensato il personaggio nel testo, mi servi-
va proprio un attore di quel tipo: che avesse una
comicità prettamente fisica, insieme alla capa-
cità di trasmettere quella tristezza di fondo, che
volevo avesse il personaggio. Ma, in generale,
devo dire che ho scelto questi attori perché
sapevo che erano tutti molto bravi”.

Hai quasi 28 anni e questo non è il primo
spettacolo in cui ti cimenti come regista:
com’è nata questa passione e cosa signifi-
ca, per te, essere regista?
“Questo è il mio quarto lavoro di regia. Ma ho
iniziato un po’ per caso: alla terza rappresenta-
zione di ‘Coffee and sigarettes’, un testo da me
scritto, sia io che la compagnia ci eravamo resi
conto che lo spettacolo era ogni volta ‘una cosa’
differente. Così, abbiamo capito e deciso colle-
gialmente di avere bisogno di un regista ester-
no. Quell’incarico lo assunsi io. Da lì in poi, anche
per gli spettacoli successivi, mi sono sempre
occupato della regia. Imparando sul campo un
mestiere che non era il mio. Ma è proprio per
questa mia non-formazione alla regia che lascio

aperti molti spazi a commenti o a suggerimenti
da parte degli attori. Sebbene le decisioni finali
spettino a me, è una regia collettiva dal punto di
vista degli input. E considerando che gli attori
provengono spesso da esperienze molto diver-
se, vi lascio immaginare quante e quali ‘aiuti’
posso ricevere: ognuno ha una visione differen-
te su quanto si vuol mettere in scena”.

Nella scena finale i cinque amici tornano
insieme davvero o hai voluto solamente
‘suggestionare’ gli spettatori?
“Nel finale si può vedere un barlume di speran-
za, oppure no: è volutamente aperto alle perso-
nali interpretazioni del pubblico. Gli attori stessi
hanno visioni differenti su quanto succede nel

finale. Anzi, mi hanno offerto soluzioni a cui io
non avevo pensato: qualcuno ha anche avanza-
to l’ipotesi che sia stato Charlie ad aver immagi-
nato il tutto…”

Non è la prima volta che partecipate al
‘Roma Fringe festival’: in base alla prece-
dente esperienza e a quella appena matu-
rata, cosa rappresenta il ‘Fringe’ e cosa vi
aspettate da questa manifestazione?
“Questa è la nostra seconda volta. Eravamo stati
qui nel 2012 con il testo ‘I dimenticati’ – che
voleva essere un omaggio al teatro con il suo
avvicendarsi e miscelarsi di varie tradizioni tea-
trali –, che ha anche ricevuto il premio ‘spirito
fringe’. Credo che questa manifestazione sia
molto significativa. Per noi è una vetrina.
Quindi, rappresenta innanzitutto un’importante
esperienza professionale. In secondo luogo, uno
stimolante momento di confronto con altre
compagnie e con realtà diverse dalla nostra.
Inoltre, il ‘Fringe’ ha quel giusto equilibrio tra
teatro di ricerca e attenzione verso il pubblico.
Pubblico che, tra l’altro, sia quest’anno che la
volta precedente, ha mostrato grande affetto. E
si è rivelato assolutamente ‘non generalista’…”.

‘Il grande cocomero’ era già stato ‘collau-
dato’ davanti ad un pubblico?
“No, abbiamo debuttato qui al Fringe. Com’era
accaduto per ‘ I dimenticati’, nel 2012. E la cosa
ci aveva portato fortuna. Così, sai, per scara-
manzia, abbiamo deciso di fare la stessa cosa”.

Cos’altro ‘ti frulla’ per la testa?
“Ho in testa un altro spettacolo che unisca diver-
se tradizioni teatrali. Vorrei riuscire a portare in
scena contemporaneamente comico e dram-
matico, attraverso un testo incentrato sulla
ricerca di un teatro ‘fisico’: si svolgerà all’interno
di uno studio di un laringoiatra, perché i prota-
gonisti saranno tutti afoni. Perciò, per la mag-
gior parte della rappresentazione, non riusci-
ranno realmente a parlare. Con tutte le difficol-
tà di comunicazione del caso, quindi”.

Il teatro, secondo te, svolge un ruolo in
particolare? 
“Secondo me il teatro dovrebbe far riflettere.
Cosa che si può fare in mille modi. Attraverso il
teatro per ragazzi o con spettacoli impegnati nel
sociale. E lo si può fare anche facendo ridere”.

CARLA DE LEO
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Lo spettacolo della compagnia teatrale mila-
nese ‘Pat- PassiTeatrali, è una piacevolissi-

ma allegoria delle aspettative infantili tradite.
Un testo che, ispirato ai personaggi di Peanuts –
la fortunata striscia creata oltre cinquant’anni fa
da Charles Monroe Schulz – finisce per incon-
trarsi e amalgamarsi allo sfondo de ‘Il grande
freddo’. Il testo, pensato e abilmente sviluppato
dal regista ventisettenne Pier Vittorio Mannucci,
porta in scena cinque ragazzi, amici di infanzia,
che si rincontrano da adulti. 
Charlie, Linus, Lucy, Sally e Shermy, un tempo
inseparabili, le cui strade divise dalla vita fini-
scono per incrociarsi di nuovo, ad anni di distan-
za, in occasione del funerale di un caro amico,
stella del rock e morto suicida (Schroeder, il

bambino che suonava il pianoforte, ricordate?).
Circostanza che diventa il pretesto per far riaf-
fiorare illusioni e disillusioni del passato, le rela-
zioni, le debolezze e le ‘tipiche’logiche di intera-
zione che si erano consolidate durante la loro
infanzia. La realtà si scontra con le verità ‘nasco-
ste’ e i personaggi scoprono di essere rimasti
schiacciati dal peso di ciò ‘che è stato’. Uno spet-
tacolo che ci ha colpiti per la sua originalità, il
talento degli attori e, ‘dietro le quinte’, l’abilità
del regista. Ed è proprio lui a spiegarci come è
nato questo lavoro.

Pier Vittorio Mannucci, ci racconti la gene-
si de “Il grande cocomero”?
“Lo spettacolo nasce da una casualità: una sera

capitò che, dopo aver letto un episodio dei
Peanuts, mi ritrovai a guardare in tv ‘Il grande
freddo’: trovai subito interessante l’idea di pro-
vare a immaginare come sarebbero stati da
grandi i personaggi dei fumetti. Il progetto, poi,
si è sviluppato indipendentemente: ho mante-
nuto i nomi, per una sorta di omaggio, e ci sono
dei riferimenti al fumetto. In realtà, però, molte
caratteristiche dei personaggi sono autonome.
C’è citazione. Ma non sono esplicitamente loro
da grandi e basta”.

Hai quindi ‘miscelato’le due fonti di ispira-
zione: il film, da una parte, e il fumetto
dall’altra??
“Diciamo di sì. Pensando ai personaggi e a come
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Pier Vittorio Mannucci
Far riflettere ridendo

Secondo il giovane regista milanese, il ‘buon’ teatro si trova a metà strada tra ricerca e
attenzione verso il pubblico: una formula che ha dato vita a uno spettacolo sul diffiile
passaggio dall’adolescenza alla vita adulta ispirato ai personaggi di Peanuts 

Il grande cocomero



zione un tono più universale. Abbiamo trattato
molto spesso argomenti legati alla Sardegna,
facendo riferimento alle leggende, per esem-
pio al mito della “Madre Terra Sarda”. Diciamo
che i messaggi sono sempre universali”.

Quando avete occasione di presentare i
vostri lavori all’estero, che tipo di acco-
glienza vi viene riservata? 
“Dipende sempre dagli spettacoli. Abbiamo
rappresentato un concerto in cui cantiamo in
lingua sarda, io faccio delle introduzioni sui
testi, ma non abbiamo mai avuto problemi.
Come chi ascolta le canzoni in inglese senza
conoscere neanche una parola d’inglese. C’è
una forte valenza, se vogliamo ‘esotica’, della
Sardegna. Quando abbiamo fatto degli spet-
tacoli ispirati alle tradizioni sarde, non abbia-
mo fatto una rappresentazione “in lingua”, ma
qualcosa di molto visuale, basato su coreogra-
fie e sonorità particolari. Ripeto, il pozzo da
cui attingiamo è la Sardegna, ma i messaggi
sono sempre molto universali”.

Parliamo del personaggio da lei inter-
pretato in Zitti zitti.
“Si tratta di un personaggio volutamente
ambiguo. Una sorta di direttore d’orchestra
che tiene le fila della rappresentazione. I livel-
li di lettura sono diversi, un ‘richiamo’ a Dio se
vogliamo, che tante volte nelle fasi più delica-
te non si vede. Una sorta di presenza/assenza,
che affida delle cose e poi sta agli altri perso-
naggi gestirle”.

Come è la vostra esperienza al Fringe
Festival?
“Molto bella. Questa è la nostra prima espe-
rienza in questa manifestazione. A parte lo
stress di dover montare e smontare tutto il
materiale nel giro di venti minuti (ride)”.

Per concludere, quali sono i vostri prossi-
mi impegni?
“Abbiamo una serie di appuntamenti impor-
tanti: saremo a Marsiglia con una nuova rap-
presentazione intitolata Mobilitazione. Siamo
ancora nella fase di studio, il debutto è previ-
sto nel nostro teatro a Quartu Sant’Elena a
ottobre, poi andremo a Marsiglia a dicembre.
Per quanto riguarda Zitti zitti, sicuramente
girerà ancora, specialmente fuori dall’Italia”.

GIORGIO MORINO

Negli anni Settanta le groupie erano delle
fan molto giovani che oltre ad amare par-

ticolarmente la musica di un certo rocker, segui-
vano l’artista in questione nei tour, diventando-
ne infatuate sostenitrici ed intime amiche. A
proposito di una Groupie perbene si ispira a que-
sto ed  è un testo autobiografico, che parla di
musica. In particolare, dell’immenso amore nei
confronti del suono. Che, per l’autrice Camilla
Ciminelli, è motivo e causa di ogni azione e della
vita stessa; riferimento, ricordo e suggestione di
ogni singolo gesto. Uno spettacolo che trascen-
de il dato personale per narrare non la ‘sua sto-
ria’. Ma ‘le storie’: di solitudine, di sofferenza, di

disperazione e di insicurezza che si celano dietro
questa grande passione, ma nelle quali chiun-
que potrebbe riconoscere un pezzettino di sé.
Un ‘muro’ dietro il quale nascondersi, per non
dover affrontare se stessi. Alla ricerca convulsa
di ‘miti’ e ‘schiavi’ della loro idolatria, ci si illude
infatti che un barlume di quella ‘grandezza’
possa diventare un po’ anche nostro. Così
Camilla racconta, mentre cucina, sbuccia bana-
ne e offre vino al pubblico. Crea convivialità e
condivisione, allo stesso tempo richiama aper-
tamente a metafore mentali, fisiche ed emoti-
ve. Un dialogo-monologo dove la ‘banana mar-
cia’non è altro che lei (e in lei tutte le donne che
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A proposito di una ‘groupie’ perbene

Camilla Ciminelli
Distrarsi da se stessi

L’attrice 37enne racconta il suo indissolubile rapporto
con la musica, che spesso sfocia in atteggiamenti ‘tor-
mentati’ e maniacali. Aver scritto questo testo ha signifi-
cato tracciare un filo rosso della sua vita, permettendole
di trovare l’equilibrio tra la persona e l’artista

La gestualità e le azioni sono spesso in
grado di comunicare molto più in profon-

dità di tanti discorsi. Così Zitti zitti è uno spet-
tacolo che si articola in un susseguirsi di scene
di straordinaria quotidianità, storie raccontate
senza usare le parole, dove l’ironia, la serietà e
il sentimento sono sapientemente miscelati in
ogni situazione. Gli attori, recitando sempre
con maschere bianche senza labbra, riescono
a trasmettere le emozioni dei loro personaggi
con un semplice gesto o movimento del corpo,
richiamando in parte il teatro claunesco e il
cinema muto di Chaplin. Una messa in scena
in cui la maschera è uno strumento importan-
tissimo, come ci spiega la regista-attrice
Valeia Pilia.

Valeria Pilia, da dove nasce l’idea per
Zitti zitti, questo spettacolo così partico-
lare?
“Tutto nasce da una serie di riflessioni fatte
sulla vita. Era tanto tempo che volevamo fare
uno spettacolo senza parole, di solito i nostri
spettacoli hanno le parole. Si fanno tanti
discorsi e poi le cose vanno come vanno.
Volevamo focalizzare l’attenzione su episodi
della vita, che possono essere stupidi, ironici,
poetici: tutto quello che la vita ci riserva.
Semplicemente questo, aggiungendo anche
che senza le parole riusciamo a far capire lo
stesso tante cose con le azioni”.

Quali sono state, se ce ne sono state, le
ispirazioni per il vostro lavoro?
“Noi abbiamo una nostra identità stilistica che
ci contraddistingue in ogni spettacolo. Usiamo
spessissimo le maschere, di quelle che lascia-
no la bocca aperta e libera di parlare o di quel-
le complete come nel caso di questo spettaco-
lo. Dei richiami ad altro ci possono anche esse-
re, come ad esempio alla commedia dell’arte,
il tutto però filtrato da un interpretazione
moderna e i linguaggi che usiamo sono quelli
attuali”.

Perché le maschere sono così importanti
per voi?
“La maschera è un oggetto meraviglioso, che
ha i suoi pro e i suoi contro. La maschera parla
poco, quello che deve parlare è tutto il resto
del corpo, senza di quello la maschera non
funziona. È il piacere dell’oggetto se vogliamo,
un piacere anche “tecnico” per così dire: noi

siamo in quattro e sulla scena ci sono almeno
una decina di personaggi tutti diversi, con
cambi di scena molto veloci; la maschera è il
mezzo giusto per gestire questo spettacolo.”

La vostra compagnia, Actores Alidos, è
attiva dal 1982.
“Si riceviamo anche delle piccole sovvenzioni
del Ministero per i beni e le attività culturali.
Siamo riconosciuti come compagnia di speri-
mentazione…”

Avete portato le vostre sperimentazioni
teatrali non solo in giro per l’Italia ma
anche per il mondo. Come siete organiz-
zati per gestire questo grande impegno?

“È vero, giriamo molto. La nostra compagnia è
impegnata in diversi settori; per esempio que-
sto spettacolo è stato pensato per essere indi-
rizzato verso un pubblico misto, funziona per i
ragazzi ma è godibile anche da un pubblico
adulto. Altri spettacoli sono indirizzati ad un
pubblico esclusivamente adulto. Abbiamo
anche una sezione solo musicale: facciamo dei
concerti di musica tipica sarda, i canti delle
donne della nostra terra”.

Quanto è forte questo legame con la
Sardegna, vostra terra d’origine, e come
si manifesta nei vostri lavori?
“Fortissimo, in molte manifestazioni. In Zitti
zitti abbiamo cercato di dare alla rappresenta-
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Zitti zitti

Valeria Pilia
La voce dei gesti

La compagnia teatrale ‘Actores Alidos’ ha portato in
scena una rappresentazione muta della vita quotidiana:
uno spettacolo che si articola in un susseguirsi di ‘qua-
dretti’ di straordinaria quotidianità



Eleonora Gusmano e Ania Rizzi Bogdan
sono le protagoniste di  Mis(s)fit. Due

personaggi, una giovane cubista e una man-
cata ballerina dell’Unione Sovietica emigrata
in Italia, uniti dalla medesima sensazione di
spaesamento. Ciò che le lega, a parte la condi-
zione di disagio da cui tentano di emergere, è
la musica. Le note le fanno muovere tra pre-
sente e passato. L’impossibilità di cambiare, il
malessere che ne deriva, le porta a rispec-
chiarsi l'una nell'altra. Il risultato è un lavoro
psicologico elaborato che cattura l'attenzione
del pubblico.  

Eleonora Gusmano e Ania Rizzi Bogdan,
da dove nasce l’ispirazione per la storia
di Mis(s)fit?
Ania: “La storia nasce dal nostro essere due

straniere nella città di Roma. Eleonora è tori-
nese, io invece vengo dall’Unione Sovietica.
Alcune cose fanno parte della mia storia,
come l’esperienza dell’immigrazione, che
abbiamo rappresentato in scena con la figura
della madre (che in realtà io ho vissuto sulla
mia pelle vent’anni fa, quando sono arrivata
in Italia).
Eleonora: “Oltre alla nostra esperienza perso-
nale c’era anche il desiderio di fare qualcosa
insieme che racchiudesse dei contenuti molto
importanti per noi.”

Mis(s)fit, perché avete scelto questo tito-
lo per il vostro lavoro?
Ania: “Misfit in inglese significa disagio.
Abbiamo aggiunto una s perché siamo
entrambe donne. Anche se non era nostra

intenzione fare uno spettacolo eccessivamen-
te femminista. L’esigenza era quella di raccon-
tare le varie fasi di disagio nel corso della vita
delle protagoniste.
Eleonora: “Solo dopo abbiamo scoperto che
esistono gruppi musicali, cantanti e una serie
televisiva britannica che hanno lo stesso
nome, che però nessuna di noi due conosce
(ridono)”.

L’elemento autobiografico quindi è pre-
ponderante nella rappresentazione,
mostrando dei rapporti problematici
specialmente con la figura paterna.
Anche qui si tratta di autobiografia?
Ania: “Si, è un elemento che ci accomuna, Le
protagoniste di questa pièce sembrano non
avere una figura maschile di riferimento. In real-
tà la figura maschile c’è ed è molto importante.
Eleonora: “Si, perché anche se i personaggi
maschili non sono in scena, vengono sempre
evocate in qualche modo, facendo intuire
quanto siano importanti nella vita delle due
donne.”

L’elemento del sogno è centrale nello
svolgimento della rappresentazione…
Eleonora: “Tutto è un sogno. Ho anche un
tatuaggio che dice “ama il sogno” (ci mostra il
tatuaggio sul polso destro).
Fondamentalmente quello che ci interessa
veramente sono gli aspetti che una persona
nasconde un po’ a se stessa e quelli che, quan-
do il controllo razionale si ferma, si manifesta-
no. Il sogno è quel momento.

Quali sono le difficoltà che avete incon-
trato nell’interpretare le due protagoni-
ste, Vera e Sonia?
Ania: “Lo studio su i personaggi è stato molto
lungo. Abbiamo iniziato circa sei mesi fa, e già
allora fantasticavamo su una contrapposizione
tra personaggi molto diversi tra di loro. Per
quanto riguarda Sonia, che è il mio personag-
gio, alcune caratteristiche chiaramente vengo-
no da me: il romanticismo, la dolcezza; il fatto
di essere una persona esile, una ballerina clas-
sica, sono particolari che sento nelle mie corde
e che ho voluto approfondire ancora di più.”
Eleonora: “Nel mio caso ci sono degli aspetti
che possono essere vicini a me, però credo
che, in generale, in ogni personaggio che si
interpreta ci possano essere degli elementi di
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Mis(s)fit

Gusmano-Bogdan
Raccontare il disagio
Un labirinto e un cubo: all’interno di quest’area spazio
temporale, due donne alla ricerca della propria identità,
legate strettamente al ruolo che la vita ha disegnato per
ciascuna di loro

‘soffrono’ della stessa condizione) finalmente
pronta ad amare. Uno spettacolo che corrispon-
de alla fine di un percorso personale, del quale
abbiamo cercato di conoscere di più. 

Camilla, ma tu nella vita sei realmente
una groupie?
“No. Non mi ritengo una groupie. Anche se ho
atteggiamenti maniacali: riesco a ficcarmi sem-
pre nei camerini dei cantanti. Ma il mio unico
mito è Maria Callas, per la quale ho fatto cose
assurde, come riuscire ad entrare nella casa in
cui è morta a Parigi. In realtà, sono solo appas-
sionatissima di musica. Nasco come cantante
lirica, perciò vivo con i suoni e la vita la filtro con
il suono. La musica per me è sacra. Tant’è che, se
mentre sto ascoltando un brano ricevo una tele-
fonata, io non rispondo”.

Nello spettacolo dici che il caso non esiste:
allora come spieghi il tuo essere al posto
giusto nel momento giusto, dal momento
che alla fine riesci sempre a conoscere i
tuoi beniamini?
“Assolutamente no: il caso non esiste. In questo
sono ‘youghiana’e credo nella sincronicità come
legge che regola la vita. Anche perché, ripeto,
non ho mai avuto un vero approccio da groupie.
Nonostante di ‘occasioni’me ne siano capitate”.

Quindi, cosa vuol dire per te essere una
groupie?
“Te lo leggo: “Apprezzare qualcuno è una cosa
meravigliosa. Fai in modo che ciò che gli altri
hanno di eccellente diventi un po’ anche tuo”.
Questa frase è di Voltaire. Secondo me, racchiu-
de l’essenza della ‘groupie’. È proprio quello che
io penso: perché è molto legato all’insicurezza.
Anche alla mia, ovviamente. Chiaramente,
osannando l’altro ti distrai da te stessa. Ti iden-
tifichi. Quella cosa eccellente, diventando anche
un po’tua, ti fa sentire meglio”.

In base a ciò che hai appena detto, in cosa
si distingue la groupie per bene come te:
cosa fa o cosa assolutamente non fa?
“La groupie per bene mette la musica al di sopra
di tutto. La disperazione della ‘groupie perbene’
come me non la porta ad avere storie di droga o
di sesso sfrenato. Certamente non sono una
suora, ma non seguo in quel senso il mio idolo.
Ed, infatti, mi definisco anche la ‘groupie esi-
stenzialista’. E poi, io cucino. Più perbene di così

(aggiunge sorridendo). Mi piace coccolare gli
altri. In questo, sono molto trasparente. E quel-
lo che si vede in scena è proprio ciò che sono
nella vita di tutti i giorni: e credo che al pubbli-
co arrivi la verità di quel che succede”.  

Stai quindi dicendo che non hai mai avuto
storie con uomini famosi?
“Non ho avuto ‘flirt’ con uomini famosi. Ma
incontri che poi sono sempre andati al di là nel
tempo”.

Attraverso il racconto-rappresentazione
della tua biografia, cosa speri che rappre-
senti lo spettacolo?
“Per quanto il testo sia quasi interamente auto-
biografico, paradossalmente il mio interesse
non è parlare di me. Ciò che mi ‘premeva’era far
comprendere che noi donne proiettiamo le
nostre aspettative sugli uomini, che diventano
come degli schermi. È un po’ come fare l’amore
allo specchio. Essere groupie è un po’ la stessa
cosa: proietti te stessa su un mito”.

Sei riuscita finalmente ad amarti, oppure
hai ancora bisogno della groupie che si
nasconde dietro la ‘grandezza’ altrui?
“Penso che questo percorso non finirà mai.
Sicuramente oggi mi amo molto di più. E devo
ringraziare, in qualche modo, anche questo
spettacolo, che mi ha permesso di uscire alla
luce. È come se avessi trovato una coincidenza
tra il mio essere persona e il mio essere artista”.

Come sei arrivata a far diventare spettaco-
lo teatrale quella che chiamerei una ‘pre-
rogativa esistenziale’?
“Lo spettacolo è nato quando, dopo aver fatto
un po’ di tutto e dopo aver accumulato qualifi-
che su qualifiche (laurea in architettura, diplo-
ma in canto lirico, accademia di teatro), a un
certo punto qualcosa si è fermato. Ho sentito
l’esigenza di scrivere. ‘Vomitavo’ parole. Da quel
momento in poi, ho trascorso un anno a scrive-
re il testo dello spettacolo. Che poi, un po’ alla
volta, arricchivo con le recensioni (recensioni
musicali su artisti vari che ha inserito nel testo
teatrale, ndr). È stato una sorta di ‘processo
creativo’: mi sono fidata completamente dell’in-
tuito, dell’urgenza e del piacere di farlo. E non
potevo non parlare della groupie. Perché io vivo
con la musica: anche quando provo i monolo-
ghi, lo faccio con la musica”.

Cos’è quindi la musica per te?
“La musica è il canale di accesso alle mie emo-
zioni. È più dello strumento onirico. Nello spet-
tacolo, infatti, lo dico: più che i sogni, seguo il
‘mantra’delle canzoni”.

Il testo è pensato come a una sorta di
guida musicale? 
“In realtà, il testo è un libro che si compone di
quindici brani in prosa. Dove ogni brano è,
ovviamente, un brano musicale. Ed è pensato,
infatti, proprio come un cd”.

Come ti è venuta l’idea di cucinare duran-
te la rappresentazione?
“È stato il frutto di un’intuizione: la musica e i
reading prendevano molto spazio nello spetta-
colo. Avevo bisogno di qualcos’altro. Allora,
rileggendo il testo, mi sono accorta che citavo in
continuazione la cucina, come metafora dei
miei sentimenti o dei miei stati d’animo:
“Raccatta brandelli di te e friggili”, dico a un
certo punto. Cos’altro potevo fare se non frigge-
re realmente? Così ho pensato di friggere le
patate. Idem per il sugo, per rendere ‘visibile’
quello “sperma rosso sangue, che libera valan-
ghe di godimento represso”. Lo stesso discorso
vale per gli altri ingredienti. Quando sbuccio la
banana lo faccio mentre leggo il brano ‘la bana-
na marcia’. Dove io paragono il mio essere pron-
ta ad amare al maturarsi di queste banane che,
ormai, hanno sviluppato i puntini neri sulla buc-
cia. Quindi, tutto nasce solamente dal testo: c’è
un filo rosso. Non è niente di artificioso”.

Tra tutte queste esperienze professionali
così diverse tra loro, in che posizione collo-
chi il teatro?
“Il teatro è fonte di autenticità. Soprattutto
quello indipendente. Questa esperienza mi ha
fatto capire proprio il significato delle parole
‘urgenza’ e ‘autenticità’. Ho capito cosa vuol dire
‘spaccarsi’: se fai qualcosa come il Fringe, signi-
fica che devi proprio crederci. E, in questo, il tea-
tro è un ‘qui’e ‘ora’ insostituibile. 

Un tuo progetto futuro?
“Al momento sto studiando le storie delle più
famose groupie. L’idea è quella di scrivere un
monologo che racconti un po’tutte queste espe-
rienze riassunte in un’unica persona”.

CARLA DE LEO
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Elena Scalet, ci racconti com’è nato lo
spettacolo? C’è stato un evento ‘ispirato-
re’ in particolare?
“Lo spettacolo è nato, innanzitutto, dalla
volontà di lavorare insieme. Prima che colle-
ghi, siamo infatti un gruppo di amici, più o
meno con lo stesso tipo di formazione: aveva-
mo voglia di mettere in scena qualcosa.
Grazie, poi, ad Alessandro Timpano, che ha
scritto per noi questo testo, la possibilità di
realizzare questo progetto si è concretizzata.
Non avevamo in mente, quindi, una cosa spe-
cifica. Ma quando abbiamo letto la sceneggia-
tura, l’idea è piaciuta molto a tutti. Così, l’ab-
biamo ‘cavalcata’. Il nostro regista, Gipo
Gurrado, infine ha contribuito a rendere que-
sto lavoro ancor più completo, dando degli
input molto significativi”.

Come ti sei calata nei panni della donna
‘sull’orlo di una crisi di nervi’?
“Diciamo che la donna che interpreto non cor-
risponde proprio ‘ai miei panni’. Lei, nonostan-
te si muova con un fare molto ironico e con un
atteggiamento anche un po’ di sfida nei con-
fronti dei colleghi e del capo, in fondo nascon-
de una grande fragilità. Che, per come è stato
concepito lo spettacolo, doveva uscir fuori sol-
tanto nel momento finale. Nonostante io
abbia cercato di ‘suggerire’ questo elemento
sin dall’inizio: immaginando e dando, quindi,

una postura e un modo di muoversi a questo
personaggio. Che è sempre un po’ incerto: su
questi tacchi alti che non sa usare bene, seb-
bene sia una donna in carriera e ci si aspette-
rebbe che sia abituata a portarli. Anche il tail-
leur stretto è motivo di disagio. Da questo
avvio, ho proseguito pensando anche a delle
espressioni facciali e a una sorta di ‘maschera
vocale’, che, attraverso la voce nasale, sporca e
articolata, la fa apparire anche un po’artificio-
sa, poco umana”.

Nel finale, però, tutto cambia: la roccia-
donna in carriera si sgretola. 
“Esatto. Nel finale la donna in carriera ‘molla la
presa’. Svelando tutte le verità nascoste, le
paure e le difficoltà della vita ‘al di fuori’ del
mondo del lavoro. La persona che il pubblico
ha di fronte adesso è semplicemente una
donna. Con delle problematiche che potreb-
bero essere  vicine a tante donne che, per
inseguire la carriera, trascurano o mollano
tutto. La famiglia in primis. Carriera che, poi,
però non porta a nessun successo: anzi, si
resta ‘incastrati’ in una monotona routine”.

La gabbia cubica entro la quale si muovo-
no i protagonisti rappresenta questo
essere ormai incastrati? 
“Sì: il fattore ‘gabbia’ era proprio l’elemento
che volevamo arrivasse forte. Tant’è che l’idea
del cubo è arrivata da subito. Ancor prima di
iniziare a lavorare, avevamo già pensato a
questo elemento scenico. Che simboleggia
tutta una serie di limitazioni, anche mentali. È
uno spazio al di là del quale non si può uscire. E
se si esce, il significato è ben preciso: o sei den-
tro o sei fuori. Restrizioni che provocano anche
una sorta di claustrofobia, a causa degli spazi
stretti e della convivenza forzata. Con persone
che, se potessimo scegliere, molto probabil-
mente non vorremmo mai avere vicine”.

Qual è, secondo te, il messaggio che arri-
va al pubblico che vede “Lapins”?
“Innanzitutto lo spettacolo trova una sua
chiave nel ritmo serrato, che va a cadenzare
una pulsazione precisa: il ‘passetto’ che dan-
ziamo all’inizio, sulle note di una musica elet-
tronica e pompata, vuole richiamare quella
routine e quella quotidianità stressante che
sono alla base della perdita di connessione
con noi stessi. Ed è soprattutto questo che noi

speravamo arrivasse al pubblico. La ripetizio-
ne all’infinito degli stessi movimenti, significa
non avere spazio per altro. Il tutto,va poi
inquadrato all’interno della struttura scenica.
Che, volutamente, abbiamo pensato minima-
le affinché suggerisca l’idea dell’alienazione,
dell’ambiente asettico e freddo aziendale. A
noi interessava spiegare, sebbene in modo
forzato, il tipo le relazioni che si possono crea-
re nel mondo del lavoro. Che a volte ti costrin-
gono a dimenticarti di te stesso”.

A proposito di forzature, è parsa evidente
l’estremizzazione del rischio di alienazio-
ne sociale e di perdita di ‘contatto’ con se
stessi e con gli altri in un ambiente di
lavoro esigente e stressante: ci spieghi la
ragione di questa scelta?
“Di solito, quando estremizzi molto, è perché
vuoi che la cosa arrivi in un certo modo. E cioè,
forte. Che era ciò a cui noi puntavamo. Il fatto
di aver caratterizzato molto questi personaggi
e ad aver evidenziato le relazioni ‘taglienti’che
intercorrono nel gruppo, ci è sembrata quindi,
in questa direzione, la via più efficace per sot-
tolineare i fattori di stress e di forzatura. Quasi
come fossero dei rapporti malati”. 

Con ‘Lapins’ avete debuttato al Fringe. Vi
ritenete soddisfatti della risposta del
pubblico?
“Assolutamente sì. Siamo molto contenti di
com’è andata la messa in scena e di come ha
reagito il pubblico. Ma, soprattutto, siamo
contenti di averlo finalmente portato fuori
dalla sala prove: avevamo una gran voglia di
questo confronto”.

Lo spettacolo diverte e fa riflette al con-
tempo. Qual è, secondo te, l’ingrediente
necessario per uno spettacolo di successo?
“L’affiatamento tra gli attori è fondamentale:
perché sul palco c’è bisogno di un ascolto
molto alto. Quindi, è necessaria la conoscenza
e il supporto degli altri. Ovviamente, poi, le
qualità dell’attore devono essere dirette in
maniera efficace”.

Che ruolo ha, secondo te, il teatro all’in-
terno della società?
“Noi, come compagnia, siamo assolutamente
attenti a tutte le tematiche sociali. Soprattutto
perché si tratta di problemi che spesso viviamo
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vicinanza. Sta tutto nell’interpretazione e
nella capacità di associazione con il personag-
gio. È stato un percorso molto bello.”
La musica rappresenta un elemento
importante nel viaggio delle protagoni-
ste. Che tipo di ricerche avete fatto?
Eleonora: “Ci tenevamo molto che le musiche
fossero scritte appositamente per lo spettaco-
lo. Il rapporto con il musicista è stato molto
importante, perché ha seguito le prove e ha
scritto la musica guardando le nostre improv-
visazioni. Sono nate così le musiche che hanno
accompagnato lo spettacolo, dal tema princi-
pale ai vari sottofondi con una musica sempre
crescente”.

Questa è la vostra prima esperienza al
Fringe. Quali sono le vostre impressioni?
Ania: “Diciamo che a livello organizzativo è un
po’ faticoso. A livello tecnico ci aspettavamo
qualcosa di diverso. Smontare e montare una
scena in venti minuti è sicuramente faticoso,
però è vero che siamo nell’ambito di un festival,
quindi i tempi sono quelli. Però l’esperienza, a
parte questo, è stata sicuramente molto bella”.

Che tipo di riscontro avete avuto dal
pubblico per Mis(s)fit?
Eleonora: Essendo un debutto, in realtà non
sapevamo che cosa aspettarci. Da una parte
siamo state contente che la gente si sia com-
mossa per la storia delle protagoniste, consi-
derando anche che alcune persone sono venu-
te a fine spettacolo a farci delle domande; dal-
l’altra parte siamo rimaste anche un po’ stupi-
te, perché l’applauso alla fine è risultato “trat-
tenuto”.
Ania: “Dal palco non si riesce a capire se è il
finale che sconvolge tanto, oppure in genera-
le non piace. La cosa è un pochino destabiliz-
zante, però notiamo sempre che il pubblico
durante la rappresentazione è molto attento e
questo fa sempre piacere”.

Per concludere, che progetti avete per il
futuro?
Ania: “Abbiamo fondato una compagnia tea-
trale, la Focus_2 e adesso ci recheremo in
Georgia per un festival internazionale, il
Poemus. Parteciperemo alla prima giornata
che sarà dedicata alla lotta contro la tossicodi-
pendenza.”

GIORGIO MORINO

Lei è la giovane attrice trentatreenne mila-
nese che, insieme alla sua compagnia

teatrale I love you subito, ha portato sul palco
del Roma Fringe Festival Lapins, uno spettaco-
lo dal significato forte e dai contenuti estre-
mizzati. Un’intenzionale polemica nei con-
fronti del mondo del lavoro ‘dei piani alti’, vei-
colata attraverso l’esasperazione del rischio di
alienazione e di perdita di contatto con se
stessi, con i colleghi e, soprattutto con il
mondo esterno e con i propri affetti.
“Volevamo che questo messaggio arrivasse
forte”, spiega l’attrice. Da qui, la scelta di una
messa in scena ‘esasperata’ e dai ‘toni’ martel-
lanti (che simboleggiano il frenetico ritmo
della quotidianità) di un ipotetico, seppur
grottesco e a tratti surreale, mondo del lavoro.

Un universo chiuso, circoscritto e invalicabile
per chi sta fuori. Ma che diventa gabbia in cui
restano avviluppati anche coloro che vi gravi-
tano intorno: ne sono la dimostrazione i cin-
que personaggi (quattro dipendenti di
un’agenzia pubblicitaria e il folle capo), che
restano ‘incastrati’ e schiacciati dalla dinamica
del successo a tutti i costi. Una rincorsa che si
traduce nella conduzione di un’esistenza ‘fan-
tasma’, di azioni meschine e di opportunismo,
dove le logiche di interazione sono sempre
condizionate dalla paura di scoprirsi. Perché
potrebbe rivelare debolezze. Si ride. E mentre
si ride, viene somministrata l’amara pillola. Ne
abbiamo parlato con Elena Scalet, alla quale
abbiamo cercato di ‘rubare’ qualche segreto
sulla realizzazione dello spettacolo. 
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Lapins

Elena Scalet
Stress aziendale

Tempi serrati, ironia e risate sono gli ingredienti di que-
sto spettacolo sull’individualismo sfrenato e il mito della
produttività a tutti i costi 



ne del mito greco in uno scenario contempora-
neo, per vedere se poteva funzionare, in un
certo senso: la Russia della Guerra Fredda e la
costruzione della bomba atomica erano sicura-
mente lo scenario perfetto, magnifico e affasci-
nante”.
Il tono della rappresentazione è sempre in
bilico tra la commedia, la rappresentazione
claunesca e il dramma famigliare; una scelta
matura e consapevole, come ci ha raccontato
Cristina Arena, unico membro italiano della
compagnia (originaria di Crema e trasferitasi
da otto anni a Londra): “abbiamo deciso di rac-
contare la storia usando un mix di commedia e
dramma in modo che il tutto risultasse più
accessibile al pubblico; un tema che è di base
molto toccante, anche difficile, diventa in que-
sto modo molto più comprensibile per tutti,
bambini e adulti. Il segreto è questo, fondere i
due elementi, il dramma e la commedia”.
Un approccio di questo genere, per quanto
legato al teatro e alla finzione scenica, può
rivelarsi pieno di difficoltà, specialmente
quando si deve rappresentare una figura stori-
ca così complicata come quella di Stalin;
anche si tratta sempre di fiction, sorprende
vedere come l’idea della grandezza sovietica
abbia convinto moltissimi scienziati sovietici a
lavorare al progetto della bomba atomica.
“La riflessione che nasce da questo approccio è
interessante” – cerca di spiegarci ancora Julie
Nesher – “perché molte persone in quel perio-
do erano come accecate da Stalin, dalla sua

figura. Ci è voluto molto tempo perché la popo-
lazione e gli stessi quadri comunisti si rendesse-
ro conto di quali fossero le reali intenzioni del
dittatore. Nel mito di Icaro e in The Chase i pro-
tagonisti cercano di scappare volando via. Non
tutti nella realtà furono in grado di farlo”.
Proprio in questo passaggio si sviluppa il tema
fondante dell’intera opera, la scelta: “Voleva-
mo creare un personaggio che, scegliendo con
la propria testa di scappare via e di non asse-
condare le scelte folli del dittatore, diventasse
un eroe” – riprende a spiegarci Joe – “In fin dei
conti si tratta di un uomo che fa una scelta sba-
gliata nella sua vita, una decisione che può
costare la vita a migliaia di persone; capisce il
suo errore e cerca di rimediare fuggendo e sacri-
ficando la sua vita per il figlio. Diventa quindi
un eroe”.
Tornando al personaggio di Stalin, “l’uomo di
ferro” che ha guidato la Russia fino al 1953, in
The Chase viene rappresentato come una figu-
ra grottesca: un nano senza mani e con le
braccia corte, che per muoversi ha bisogno di
un piccolo skateboard ed è ossessionato dal-
l’idea di avere al più presto l’arma definitiva da
sferrare contro gli Stati Uniti. Perché trattare il
dittatore sovietico usando questo registro così
comico prova spiegarcelo sempre Julie: “Fac-
ciamo un esempio: quasi tutti i cattivi dei
fumetti, prima di diventare dei veri e propri vil-
lain, sono delle figure solitarie, un po’ sciocche
(silly), a volte anche vittime di episodi di bulli-
smo che li portano ad accumulare una rabbia

interiore tale che, quando esplode, questi ultimi
diventano personaggi pericolosissimi. Io credo
che Stalin fosse un uomo estremamente solo, in
grado di fare molta paura: basti pensare al
fatto che, quando fu colpito dal colpo apopletti-
co che lo avrebbe portato alla morte, nessuna
delle guardie davanti alla sua camera ebbe il
coraggio di forzare la porta della sua stanza”.
“Quello che conta è il carisma” – conclude Joe
– “non il potere e la forza fisica. Nello spettaco-
lo cerchiamo di evidenziare questo aspetto: una
figura deforme, a suo modo buffa, ma capace di
esercitare un controllo così forte sulle persone,
su un intero popolo grazie al suo carisma e alla
forte personalità. Molto spesso è questo che ha
contato nella Storia”.

GIORGIO MORINO
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sulla nostra pelle. Ciò significa che abbiamo una
serie di urgenze da raccontare. In questo senso,
secondo me, il teatro è un mezzo efficacissimo e
importantissimo per veicolare questi messag-
gi. Perché mai come nel teatro hai la possibili-
tà di dire delle cose senza filtri e con un pub-
blico che ti ascolta. La messa in scena, quindi,
può avere una forza enorme”.  

Cosa significa essere attori oggi?
“Avere una passione smisurata. Altrimenti
smetteresti immediatamente. Perché gli osta-
coli sono tantissimi e si fa veramente molta fati-
ca. Nessuno ti regala niente ed è tutto molto
precario. Per questo credo sia fondamentale il
non fermarsi alla semplice rappresentazione di
un testo già scritto. Ma andare alla ricerca di un

tipo di teatro ‘diverso’, dove si interpretano testi
inediti e ci si interessa ad una scrittura nuova.
Essere attori, quindi, significa impegno, sudore,
passione ed entusiasmo allo stato puro”.

Cosa rimarrà dell’esperienza Fringe?
“Con i ragazzi della compagnia abbiamo par-
lato a lungo delle nostre impressioni sul festi-
val. Siamo tutti d’accordo sul fatto che, per
noi, questa esperienza è stata molto impor-
tante. Innanzitutto per la possibilità di con-
frontarti con altre realtà, con altre compagnie
giovani o nuove che provano a fare teatro con
la stessa difficoltà con cui tentiamo di farlo
quotidianamente noi. E questo, banalmente,
ti fa sentire ‘meno solo’. E ti fa venir voglia di
continuare a provarci e ad esserci. Poi, ovvia-

mente, è molto stimolante: vedi altri spetta-
coli e puoi prendere spunti. Ci sono lavori
molto interessanti ed è un piacere avere a che
fare con un teatro un po’diverso. Anche le per-
sone che gravitano intorno al ‘Fringe’ sono
eccezionali e fanno una cosa incredibile. Sia
per il teatro che per i giovani”. 

CARLA DE LEO

La compagnia teatrale inglese, composta
da Joe Carter, Cristina Arena, Julie Nesher,

Naomi Cambell e Stephanie Withers, ha por-
tato sul palcoscenico di Villa Mercede un
dramma con forti inserti comici e clauneschi
che è riuscito ad aggiudicarsi il premio Spirit of
the Fringe. La storia raccontata da questo
talentuoso collettivo britannico è quella di
Misha, uno scienziato sovietico che dopo aver
passato una vita senza aver fatto scelte decide
di lavorare al progetto sovietico per la costru-
zione del primo ordigno atomico. Siamo riu-
sciti ad incontrare questi ragazzi e a farci rac-
contare da dove è nata l’ispirazione per il loro
spettacolo, spiegandoci i punti salienti del
loro lavoro.
“È la nostra rielaborazione dell’antico mito
greco di Dedalo e Icaro” – così ci racconta Joe
Carter, che sul palco presta il suo volto e le sue
movenze proprio a Misha – “c’è un re cattivo
(Minosse) che rapisce lo scienziato e suo figlio
per obbligarli a costruire il famoso Labirinto. Si
tratta quindi di una nostra rielaborazione per-
sonale della storia ”.
Uno spunto molto originale, che porta spon-
taneamente a chiedersi perché scegliere pro-
prio la Russia bolscevica di Stalin come teatro
della messa in scena; a spiegarci i motivi di
tale scelta è Julie Nesher, che nello spettacolo
interpreta la nonna di Misha e Narratrice delle
vicende: “Abbiamo guardato a tutte le dittatu-
re in giro per il mondo e nel corso della Storia,
con il desiderio di calare la nostra interpretazio-
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The chase

Pinch of Salt
La forza del mito

La riproposizione del mito greco di Icaro e Dedalo rea-
lizzata da una compagnia inglese che è riuscita a descri-
vere un dramma attraverso forti inserti comici e para-
dossali aggiudicandosi il premio ‘Spirito Fringe’ 



e materia, tra arte e vita stessa, in un unico e
immenso cielo color ‘azzurro fango’. 

Adriano Montorsi e Daniele Paganelli, da
dove nasce l’ispirazione per Cielo Azzurro
Fango?
Adriano: “L’ispirazione nasce da un testo di
Samuel Beckett, della sua tarda produzione: è
un lavoro brevissimo non teatrale che si intito-
la L’immagine, quattro pagine e mezzo al mas-
simo, e rappresenta uno studio sul linguaggio,
caratteristico dell’ultimo periodo di Beckett.
Da lì è partita un'analisi sul testo, sul linguag-
gio usato e sulle suggestioni che quel testo ci
ha creato in termini di ambienti, di creazione
di immagine, di un personaggio fisico e di
cosa quel personaggio poteva raccontare; il
tutto a partire da parole incastonate l’una nel-
l’altra, apparentemente senza nessun costrut-
to semantico preciso, esattamente come il
testo originale di Beckett. Un lavoro sull’one-
stà comunicativa ed espressiva ad ogni livello,
nel parlato, nel cantato e nella fisicità”.
Daniele: “A questo si aggiunge anche il fatto
che ci siamo dati delle regole nella realizzazio-
ne dei due spettacoli che stiamo rappresen-
tando ora, che sono Cielo Azzurro Fango e Ana-
tomia del silenzio. Tra queste regole c’era quel-
la delle tematiche trattate, come l’assenza,
l’amore e la ricerca di identità, che in parte
sono emerse spontaneamente e dall’altra
fanno parte del bagaglio comune ad entram-
bi. Del testo di Beckett originale non è rimasto
quasi nulla, perché è passato attraverso una
rielaborazione completa, principalmente da
parte di Adriano; di conseguenza L’immagine è
stata la miccia che ha generato Cielo Azzurro
Fango, mentre l’altra rappresentazione, Ana-
tomia del silenzio, è ispirata al mito greco e
alla figura di Cassandra”.

Avete accennato prima a delle regole che
vi siete dati nella rappresentazione. Quali
sono e come siete arrivati ad elaborarle?
Adriano: “Le regole rimandano a quell’onestà
espressiva di cui parlavamo prima, e sono i
canoni del nostro lavoro e della ricerca espres-
siva che facciamo. Noi abbiamo lavorato fino
ad oggi sempre in maniera integrata in scena,
questa volta invece avevamo bisogno di fare
un lavoro di distanziamento l’uno dall’altro, in
modo da avere una sorta di ‘occhio esterno’,
che ci permettesse di arrivare a toccare ancora

più nel profondo la ‘carne’ dell’essere in scena
secondo i termini che ci siamo dati”.
Daniele: “Per esempio i nostri spettacoli prece-
denti, Jekyll e Hyde e Latte +, erano lavori che
avevamo scritto  e di cui avevamo curato la
regia insieme e nei quali eravamo presenti
entrambi sul palco. In questa occasione vole-
vamo sperimentare una sorta di sguardo
esterno l’uno sull’altro; per farlo però aveva-
mo bisogno di darci delle regole, perché dove-
vamo comunque mantenere una nostra iden-
tità. Le regole sono, da un punto di vista tecni-
co, la corporeità, come ha detto prima
Adriano, e la voce, sia nelle parti parlate che in
quelle cantate (essendo entrambi cantanti era
un aspetto al quale tenevamo molto); dal
punto di vista dell’analisi abbiamo fissato le
tematiche che per noi erano importanti,
assenza, amore, onestà. Un lavoro sull’intimi-
tà, perché abbiamo scelto entrambi di lavora-
re su dei testi che andassero a renderci ‘nudi’,
avendo scelto di condividere con il pubblico
delle esperienze personali, molto più che in
altri spettacoli”.

C’è quindi una componente anche auto-
biografica nella rappresentazione?
Daniele: “Assolutamente sì. Rispetto ad altri
spettacoli in cui siamo rimasti più ‘oggettivi’
rispetto alla rappresentazione, proprio per
l’assenza di quell’occhio esterno di cui parla-
vamo prima, in questo invece abbiamo potuto
essere più coinvolti personalmente e ‘spogliar-
ci’. Il testo è a sua volta totalmente derivato da
esperienze personali nostre, di vita comune, di
malattia piuttosto che riferite alla perdita di
qualcuno d'importante. Inoltre possiamo dire
di essere anche noi  a un passaggio importan-
te della nostra vita, tra i 38 e i 40 anni. Tutto
questo ha sicuramente fatto parte del nucleo
di riflessione cui abbiamo attinto”.

Lo spettacolo racconta la storia di un
uomo che inizia a rendersi conto di esse-
re malata e di perdere se stessa nella
malattia, accettando però quello che sta
diventando.
Adriano: “Si, la malattia è una condizione esi-
stenziale di ognuno di noi in un certo senso, è
una declinazione naturale dell’essere: da un
pieno potenziale, che è la nascita, arriviamo
inevitabilmente a una frantumazione, a un
perdersi del proprio essere. Questo è il concet-

to alla base del lavoro, che fisicamente si tra-
duce in scena in questo personaggio, che è
sostanzialmente un vecchio in una fase termi-
nale della sua vita, probabilmente affetto da
una malattia degenerativa, che lotta contro se
stesso e contro questa perdita di sé; un sé che
è ancora presente, perché è ancora vivo, conti-
nuamente alla ricerca dei brandelli della sua
esistenza, che però continua a perdere come
in una battaglia continua con la propria
memoria.  Se perdesse questo sarebbe come
perdere se stesso prima ancora di arrivare alla
fine della propria esistenza”.
Daniele: “L’idea dell’anziano, di qualcuno che
sta arrivando al termine di un percorso, può
anche essere l’attore che termina uno spetta-
colo, una metafora dell’essere in scena, e della
vita in generale. Ognuno di noi sta invecchian-
do, anche la persona più giovane, ogni
secondo che passa. La persona più adulta
prende coscienza ogni giorno di questo cam-
biamento dai piccoli segnali fisici quotidiani,
molto più di una persona giovane. Parliamo
di una metamorfosi, di una trasformazione
che coinvolge tutti. Si nasce, si vive e si
muore. Un percorso che può anche essere
inteso come un tornare bambini, nei ricordi e
nel percorso di una vita, con il quale alla fine
si deve fare i conti”.

Una tematica molto importante che
emerge dallo spettacolo è il rapporto con
gli altri, il come la malattia condizioni il
modo in cui le altre persone si rapportano
con noi. Come avete sviluppato questa
riflessione?
Adriano: “Inizialmente l’idea era molto più
basica, il punto focale era tornare a quello
spazio perduto che era l’amore, il rapporto con
la persona amata, il nucleo che dava senso a
quella esistenza che si stava perdendo in
scena. Il primo monologo, quello realmente
recitato in scena (gli altri sono registrati) è
proprio rivolto alla persona amata. Il contesto
poi si è sviluppato, si fanno i conti con la pro-
pria esistenza come ha detto Daniele, con tutti
i passaggi che la caratterizzano e con tutte le
persone che ne fanno parte e che ne hanno
segnato il percorso. Qui torna l’elemento per-
sonale cui accennavamo prima, perché anche
se le esperienze sono rimodulate attraverso il
personaggio scenico, le persone sono quelle
che hanno caratterizzato la nostra vita finora".
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Fra tutti gli spettacoli presentati al Fringe,
Cielo azzurro fango è stato sicuramente il

lavoro più particolare, con una ricerca interio-
re profonda.  La rappresentazione è comples-
sa e muove i suoi primi passi dalla perdita di se
stessi, del proprio passato, dei luoghi e delle
persone amate a causa di una sopraggiunta
malattia, che conduce il protagonista, lenta-
mente ma inesorabilmente, verso una morte
vissuta con dolorosa consapevolezza.
Attraverso un complesso sistema di segni,
basato sul conflitto tra l’uomo e il suo stesso
corpo, che giunge fino al punto estremo di

non riconoscersi, Adriano Montorsi rivolge
una critica indiretta alla società, la quale non
accetta e addirittura rifiuta chi è malato, al
solo fine di fuggire vigliaccamente dal dolore.
La società non ha gli strumenti per affrontare
e capire il lento processo di destrutturazione,
fisica e interiore, che avviene in una persona
destinata ad andare incontro alla morte, per
ottusità mentale e sterilità morale, idolatran-
do il falso idolo di una vita basata sui piaceri
materiali, secondo una concezione dell’esi-
stenza che in realtà rappresenta solamente
una vigliacca ed egoistica fuga dalla realtà. È

solamente il corpo a morire nel fango, mentre
lo spirito combatte la sua ultima battaglia fino
all’ultimo, affrontando la fine con irriducibile
coraggio e dignità. L’uomo può avere il corag-
gio di non arrendersi, di essere se stesso sino
all’ultimo, continuando a osservare il cielo in
quanto unico ed esclusivo punto di riferimen-
to poetico di osservazione della nostra mise-
rabile esistenza. Un cielo azzurro che comple-
ta la grande sintesi intellettuale e morale ‘bec-
kettiana’, in cui la magnifica coerenza dell’uo-
mo diviene un tramite di collegamento tra
spazio e tempo, tra finito e infinito, tra spirito
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Cielo azzurro fango

Montorsi-Paganelli
L’immensa perdita di se stessi

La compagnia modenese ‘Ludovico Van Teatro’ propone un intimistico lavoro di
‘autoanalisi sperimentale’ ispirato al miglior teatro di Samuel Beckett



Daniele: “Per raccontare questo rapporto
abbiamo scelto due modalità di rappresenta-
zione: abbiamo usato sulla scena delle sedie
vuote (all’inizio avevamo pensato di mettere
dei fiori per ogni sedia, le quattro stagioni del-
l'anima, poi abbiamo deciso diversamente,
per rimarcare ancora di più il concetto dell’as-
senza); a un certo punto il personaggio
prende dei fogli su cui sono scritti i nomi di
queste persone e a ogni foglio guarda le
sedie vuote. Basta lo sguardo per trasforma-
re quella sedia in ‘madre’, in ‘padre’. Abbiamo
lavorato molto sullo sguardo, sul parlare e
trasmettere con lo sguardo un messaggio
penetrante al pubblico. Gli occhi sono le
porte dell’anima, ci ricordava César Brie”.

Avete fatto spesso riferimento all’altro
spettacolo, Anatomia del silenzio. Ci pote-
te descrivere brevemente di cosa si tratta
e in che cosa consiste il collegamento con
Cielo Azzurro Fango?
Daniele: “Anatomia del silenzio trova la sua
origine in una riflessione sul personaggio di
Cassandra, figura mitologica descritta da
Omero nell’Iliade, per parlare della verità che
viene detta ma non viene creduta. Questo
capita anche nella nostra vita, ad esempio in
un rapporto, quando dici la verità ma non rie-
sci ad essere creduto dall’altro; solo in un
secondo tempo l’altro prende coscienza della

verità che è stata detta in passato, ma a quel
punto è troppo tardi e si sono prese altre stra-
de. Sono situazioni che possono capitare. Da
questo passaggio è nato un testo che io ho
scritto e che ho fatto analizzare ad Adriano, il
quale ha apportato alcune sue correzioni, e
abbiamo portato il tutto in scena. Sul palco il
protagonista è una sorta di guerriero con
un’armatura di bulloni (ciò ha infatti permes-
so a noi la collaborazione con Fabrizio
Molducci che ha realizzato le installazioni di
bulloni che vestono scena e personaggio). Un
guerriero che si confronta con una scena
fatta da elementi metallici, freddi e assenti. E
che dopo la battaglia viene distrutto, abban-
donato sulla scena su una sedia a rotelle. Il
collegamento quindi è la presa di coscienza,
se vogliamo, il raggiungere una nuova consa-
pevolezza. 

Nel finale di Cielo Azzuro Fango assistiamo
a una sorta di disgregazione del protago-
nista dopo il monologo con la persona
amata e il suo riflettersi in uno specchio,
come se in quel l’oggetto si perdesse e
sparisse.
Adriano: “Si, da un certo punto di vista è così,
anche se forse è una lettura un po’troppo pes-
simistica. Ci sono dei passaggi importanti in
questo senso: a un certo punto il personaggio
dice “è fatta, ho fatto l’immagine”, quindi pos-
siamo dire che ha costruito il suo quadro, ne
ha trovato il senso da un certo punto di vista.
A questo punto si guarda nello specchio, nel
profondo di sé e vi sputa sopra. Arriva alla
consapevolezza che la sua vita non è ricostrui-
re la sua memoria, ma è ciò che è stato nelle
vite degli altri; lo specchio si gira e riflette il
pubblico, l’attore diventa ciò che rimane nel
pubblico, ciò che è stato percepito”. 

Alla fine quindi la cosa veramente impor-
tante è il ricordo che gli altri hanno di noi?
Adriano: “Assolutamente. La percezione e la
sensibilità di ognuno trasforma l’espressione
scenica. Nel caso del personaggio, l’essere di
una vita rimane nella memoria dei suoi cari e
di tutti i momenti che hanno costellato la sua
esistenza”.
Daniele: “Non importa che tu perda la tua
memoria, perché ciò che importa è che quella
memoria rimanga negli altri”.
Adriano: “Non scompare l’esistenza con la

perdita della memoria o della vita di quella
persona, ma rimane sempre qualcosa attra-
verso gli altri, che per noi è la metafora dello
specchio”.

Com’è stata la vostra esperienza al Fringe
Festival?
Daniele: “Per noi è stata un esperienza molto
intensa, faticosa e diversa da quelle che siamo
abituati a vivere. La cosa che a noi importava
con questo spettacolo non era tanto il numero
di persone che venivano a vederci (anche se è
sempre un fattore importante) quanto creare
nuovi spazi e affacciarci a nuove realtà, vede-
re gli altri spettacoli; per noi è l’aspetto più
interessante di questi festival. C’è sempre chi
è aperto a nuove ricerche e chi invece resta
più ‘conservatore’. Noi volevamo cercare, non
solo farci trovare. Abbiamo visto molti spet-
tacoli e preso coscienza di realtà che non
conoscevamo”.
Adriano: “Umanamente è stata una bellissi-
ma esperienza, anche se me ne sto renden-
do conto un po’ a scoppio ritardato, dato che
per noi si trattava di una realtà nuova che
non conoscevamo. Si è sentito anche un
forte senso di condivisione con le altre com-
pagnie, l’idea di far parte di qualcosa, della
stessa area che ha intenzione di lavorare in
un certo modo. Nel complesso siamo stati
veramente bene”.

Per concludere, quali progetti avete in
cantiere?
Daniele: “Adesso vogliamo proseguire con i
due progetti di cui abbiamo parlato. Io perso-
nalmente ho dei dischi su cui lavorare. Poi vor-
remmo recuperare un laboratorio che abbia-
mo svolto tempo fa con persone appena usci-
te dalle scuole superiori che volevano conti-
nuare la ricerca teatrale. L’idea è quella di
inserire questo progetto in una rassegna dedi-
cata. Teatro, danza e musica, tre o quattro
spettacoli a serata, il pubblico viene guidato in
luoghi diversi e vede ciò che desidera, è lo spi-
rito della rassegna Cattivi Maestri che abbia-
mo tentato di realizzare in passato. Un sistema
simile a quello del Fringe, ma senza l’elemen-
to del contest. Speriamo di riuscirci. E speria-
mo di creare rete con altre realtà. Ora andre-
mo a fare un giro a Edimburgo, vedremo quale
aria si respirerà là”.

GIORGIO MORINO
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