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Il teatro vive spesso fuori
È una terra sterminata quella che abitiamo quando siamo alle prese 
con questo laboratorio di giornalismo culturale che segue alcuni degli 
appuntamenti della stagione teatrale Agorà, sparsi in otto comuni 
della città metropolitana di Bologna. Terra e teatro dove qualcosa di 
inaspettato può accadere, ci interpella e irrompe pulsante nella vita di 
tutti i giorni qui nell’Unione Reno Galliera. 
Una redazione temporanea e in movimento, composta per lo più 
da studentesse e studenti universitari, occupa temporaneamente 
stanzette adiacenti alla platea o ai camerini per portare avanti i 
lavori, incontra gruppi o esperienze forti di teatro un momento 
prima dello spettacolo, agisce in concertazione per immaginare dei 
contributi scritti a quattro mani, indugia fuori dal teatro alla fine degli 
appuntamenti, sfruttando «la irriducibile diversità dell’evento teatrale 
dall’oggetto culturale di consumo, affinché questa contraddizione sia 
esportata ed alimentata dentro la cultura e la società», riprendendo 
una felice dichiarazione di Piergiorgio Giacché. Quali forme può 
assumere qui il nostro guardare? Si può tradurre in un coinvolgimento 
critico e attivo?
Gli oggetti del nostro fare sono strumenti di conoscenza, ricerca 
comune – ancor prima dialogo tra noi – e si distinguono in interviste, 
brevi racconti, approfondimenti, cronache, recensioni, che talvolta 
si avvalgono anche del disegno. Materiali scritti che raccogliamo 
all’interno di questo cartaceo che hai tra le mani: un magazine a 
cadenza mensile o un’investigazione in work in progress dalle forme 
indistinte utile a decifrare i fenomeni che stanno intorno alla scena 
e a imparare a vedere facendolo insieme dato che le immagini, che 
stanno davanti a tutti, ciascuno le vede diversamente.
Tra dicembre 2023 e gennaio 2024 abbiamo seguito due lavori 
presenti nella programmazione, Amleto di CollettivO CineticO e Volevo 
risarcirvi di Menoventi, attraversando rispettivamente Pieve di Cento e 
Castel Maggiore. È più facile torturare un numero che un nome. Sulla 
scena numeri, nient’altro che numeri: nella coreografia del gruppo di 
Ferrara quattro figuranti con un talloncino numerato appeso al collo 
si sfidano per scoprire chi può accaparrarsi la parte di Amleto; nello 
spettacolo di Menoventi un nome, la memoria di un corpo valgono 
quanto un numero da seviziare.
Infine una breve nota sul nome che abbiamo dato a questo giornale. 
Nel 1974 Italo Calvino scrive un articolo dal titolo Collezione di sabbia 
dopo aver visitato un’esposizione a Parigi. Una vetrina lo colpisce 
particolarmente tra tutte quelle che passa in rassegna.  
C’è una persona che fa collezione di sabbia e tra gli oggetti in mostra 
all’interno di questa minutissima e disgregata raccolta ci sono flaconi 
di vetro disposti in fila che contengono sabbie di differente colore, 
granulosità e consistenza e presentano un’etichetta attestante la 
provenienza di ogni granello. Che cos’è questa collezione? Forse è 
la più misteriosa tra quelle esibite, ammette Calvino. Per l’autore è 
tante cose insieme: una descrizione del mondo, un diario segreto del 
collezionista, una cronaca di viaggi; ma pure un diario di sentimenti e 
di stati d’animo, che serve a tenere insieme una serie d’oggetti salvati 
dalla dispersione, come la sabbia appunto, dando forma allo scorrere 
del tempo, come si fa con una scrittura privata. «Forse fissando la 
sabbia come sabbia, le parole come parole, potremo avvicinarci a 
capire come e in che misura il mondo triturato ed eroso possa trovarvi 
fondamento e modello». Immergetevi in queste pagine fino a perdervi 
e sprofondare, non completamente ma restando a galla, come 
abbiamo tentato di fare noi. Buona lettura.
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«Amleto è uno sfigato». 
Preshow con Francesca Pennini  
di CollettivO CineticO
di Rebecca D’Angelo, Maura De Benedetto

Venerdì 15 dicembre 2023. Usciti da quella Bologna esuberante e 
rumorosa, iniziamo un’avventura incerta tra le stradine silenziose della 
Pianura Padana, interamente sommerse nella nebbia di dicembre. Un 
viaggio a tentoni, che ci porta a Pieve di Cento, in una sala affrescata 
del teatro comunale, per il primo incontro del laboratorio di giornalismo 
culturale promosso da Altre Velocità. Facce nuove, le scuse per i ritardi, 
i primi saluti tra un po’ di confusione ed esitazione e inizia il giro delle 
presentazioni, quel rito di iniziazione primario che tutti eviterebbero 
con piacere. Per fortuna qualcuno entra in sala e rompe questo girone: 
Francesca Pennini di CollettivO CineticO ci fa un po’ da Caronte; un 
Caronte dal passo deciso che ci apre le porte della nuova stagione 
teatrale Agorà. Rubata alle quinte del suo spettacolo, si accomoda sul 
divano alto e pacchiano e rimane sulla punta della seduta, mentre il suo 
corpo freme al richiamo del palco, ci racconta il prologo dell’Amleto, 
lavoro che porterà in scena stasera insieme al suo gruppo. 
«Nel 2014, in occasione del quarantennale del Teatro Franco Parenti, 
nell’ambito del progetto Tfaddal, ci hanno chiesto di realizzare un 
Amleto secondo il nostro gusto, il nostro segno. A noi è sembrata una 
proposta stimolante». Amleto è l’occasione per CollettivO CineticO, nato 
come compagnia di danza, di ufficializzare che cosa significa, per loro, 
approcciarsi alla parola e alla prosa. L’obiettivo è analizzare questo testo 
tradizionale come degli “impostori”, chiamandosene fuori, anche in scena. 
Il meccanismo attorno al quale si sviluppa lo spettacolo è per Francesca 
un dispositivo sulla realtà, che permette alla compagnia di entrare 
in gioco con un pezzo di mondo e crea uno scambio di adrenalina 
reciproco. Affidare al pubblico il compito di scegliere l’Amleto di 
ogni serata trasforma la storia di questa antica tragedia, generando 
«un’accumulazione di infiniti Amleti».
Francesca in ogni creazione coglie il momento per pensare a una nuova 
concezione della danza e con Amleto lo fa attraverso degli stacchetti, 
«la forma più brutalizzata di danza». Tuttavia, per l’artista, la postura, la 
condizione fisica degli attori in scena, il segno di corpi diversificati e la loro 
goffaggine, è parte fondamentale della coreografia e dell’esperimento 
di questo spettacolo. I candidati, nella loro stessa condizione di dubbio 
rispetto all’azione, assumono una postura “amletica”, non eroica, che 
rappresenta la dimensione del tragico quotidiano. Alla domanda: «Chi è 
Amleto, per te Francesca Pennini?», la coreografa risponde «per me Amleto 
è uno sfigato». Francesca è incuriosita dallo sguardo dello spettatore, 
per questo predilige quel tipo di critica che fa emergere «una soggettività 
dichiarata, che presenta a parole, con coraggio e lucidità, l’esperienza 
dello spettacolo». In questo esperimento lo spettatore è fondamentale 
per la riuscita della performance e lei lo stuzzica facendolo emergere e 
rendendolo consapevole che il suo sguardo è determinante, anche per 
ciò che succede in scena. Il pubblico è allo stesso tempo testimone e 
“carnefice” di questo meccanismo, in cui si innescano problematiche che 
toccano la democrazia e i sistemi di votazione più in generale, creando 
una piccola lente sul mondo. Pur trattandosi di uno spettacolo con un 
epilogo poco prevedibile, Francesca è pronta a “sacrificarlo” pur di 
offrirlo come problema al pubblico. «È come aver architettato una serie 
di problemi, averli messi lì, averli edulcorati attraverso una dimensione 
di divertimento, che però non è del tutto digeribile, e consumarli. Anche 
se il pubblico se li vive contro lo spettacolo, per me va bene, ormai il 
problema in lui si è innescato. Uno stimolo che lo faccia stare un po' 
scomodo, ma anche divertito».

Amleto ’55
di Carmen Della Porta

Sono le 19:37. Una voce mi chiama e mi dice di alzarmi e cucinare 
qualcosa per cena. È la voce di mia madre, ma in casa non c’è nessuno. 
Io sono a Bologna, lei a Taranto. Segue la voce di mio padre: «Ricordati 
di compilare il foglio della previdenza sociale: ti serve per la pensione!». 
Quali sono le loro facce? Non me le ricordo. Segue un’immagine di un 
ragazzo insanguinato. Altre figure confuse ballano tra i rifiuti e giocano 
a lanciarsi degli sguardi. Una di queste potrei essere io ma non lo sono 
e le stavo solo sognando. Mi sveglio e allora ricordo: ho la febbre e mi 
sono addormentata guardando l’Amleto di Gassman e Squarzina (1955), 
quello in bianco e nero – si può recuperare gratuitamente su RaiPlay. 
Niente di più congeniale che guardare il dramma della malattia quando 
si ha la febbre. 
Nel sogno gli spettri di mia madre e mio padre, di un ragazzo e alcuni 
amici, del sangue e dei rifiuti, come lo spettro del padre di Amleto per 
Amleto. I primi sono voci senza volto, gli altri hanno volti muti. Il fantasma 
del re di Danimarca ha insieme un volto e una voce forte che chiedono al 
figlio di non essere dimenticate. E questo, in fondo, è il dramma di Amleto 
che anche Gassman e Squarzina rappresentano. E questo, in fondo, è 
anche il mio dramma: anche i miei genitori mi chiedono di non essere 
dimenticati. «Chiama quando hai tempo», la loro solita frase. E anche il 

sangue, che associo alla guerra – attualmente quella israelo-palestinese 
ma non solo. E nel sogno i rifiuti, che continuano a riferirsi a un’ansia per 
cui tutto ciò che è vivo e mi circonda è già scarto e maceria di un mondo 
fragile, mi chiedono di non essere dimenticati.
Entrambi, sia io che Amleto, ci guardiamo a distanza perché entrambi 
non possiamo dimenticare i nostri fantasmi. Lui non può dimenticarsi 
del padre ucciso, come io non posso dimenticare – e non voglio – lo 
spettro senza confini che mi sta intorno e mi sta a distanza e che assume 
i volti e le voci di persone sole e disperate. L’Amleto di Squarzina è un 
giovane come me e Gassman lo interpreta all’età di trentatré anni. Per 
la prima volta rispetta l’età del personaggio – ammette lo stesso attore 
in un’intervista su YouTube. E, ancora, per la prima volta – prosegue 
Gassman – Amleto non è trattato più come un principe, nonostante i 
costumi in scena potrebbero farci pensare il contrario, ma innanzitutto 
e soprattutto come un uomo. Per cui, anche se il padre gli chiede di non 
dimenticarsi di lui e di essere vendicato uccidendo lo zio Claudio, Amleto 
arriva al punto di vendicare il fratricidio solo “per forza”, come violenza 
ultima di una catena di violenze che gli altri personaggi gli infliggono. 
L’omicidio di Claudio è esito della disperazione, frutto della solitudine 
e dell’abbandono generato da un mondo in cui Amleto aveva creduto 
e sperato. Di fatto, è la malinconia il sentimento perenne nell’interpre-
tazione di Gassman, nei modi di intendere la condizione di Amleto e 
di tutto ciò che gli ruota attorno: spettro è il padre di Amleto e Amleto 
stesso e spettro è la corte di Elsinore, dove tutte le violenze pensabili 
sono possibili e significano una pace inattuabile e, ormai, solo rievocata. 
Gassman considera l’omicidio di Claudio come «l’azione miserabile che 
potrebbe anche non essere fatta», perché nel tentativo di vendicare 
il padre Amleto ha finito gradualmente per “non essere” più e per 
comprendere che una vita piena e felice alla corte di Elsinore non è 
più concepibile. L’immaginazione stessa produce ormai solo fantasmi, 
anime morte come la sua. Pertanto vendicarsi non vale più a nulla se 
non si ha nessuno con cui ricostruirsi, niente da cui ripartire. Chiudo il 
computer. Mi ricordo della voce di mia madre. Mi alzo. Cucino qualcosa 
per cena. Ora ho presente anche la sua faccia. La chiamo per dirglielo, 
per fare qualcosa insieme a lei a distanza, come parlare di Amleto e 
leggerle quello che ho scritto. Non voglio essere il suo spettro, voglio 
stare con lei. Voglio che si ricordi di me anche attraverso Amleto. Riscopro 
improvvisamente che i classici servono anche a questo.

Spicy Hamlet
di Emanuele Pantò

L’Amleto di William Shakespeare, uno dei più celebri drammi nella storia 
teatrale, e una richiesta: scrivere un pezzo ricollegabile allo scritto 
seicentesco. Da dove cominciare? Amleto, certo, lo abbiamo sentito 
nominare tutti almeno una volta nella vita ma esattamente per questa 
motivazione mi sento sotto pressione a doverne scrivere; un dramma 
passato sotto gli occhi dei più celebri intellettuali della storia, dal teatro 
alla letteratura fino al cinema. Mi sento perso, come un cavaliere che 
sta per perdere una battaglia. Esco di casa in bici, schiacciato dalla 
pressione che un contributo di questa tipologia può avere sui miei 
pensieri. Freno di colpo. Un’idea. Pensando a un mezzo di comunica-
zione come il cinema, tre generi hanno più successo di altri: l’horror, i 
film d’animazione e quelli erotici. E io proprio su quest’ultimi avrei potuto 
ripiegare per vincere la battaglia. Il tutto contornato da una domanda: 
può esserci una correlazione tra l’Amleto e un porno?
È arrivato il momento di affrontare la mia sfida con coraggio, onore e 
lealtà. Ecco, se un eroe come Lancillotto giungeva alle sue battaglie a 
cavallo, io monto nuovamente sul mio bolide, una bici del dopoguerra 
con un freno rotto e, con l’aria tra i capelli, sfreccio verso casa e apro il 
computer. Correva l’anno 1995 e il regista J. J. Renon metteva in scena 
Le piccanti avventure erotiche di Amleto, con tanto di citazioni riprese 
dalla tragedia. «Fottere o non fottere, questo è il vero dilemma». Che 
dire, uguale all’originale, o quasi. La sceneggiatura è simile a quella 
dell’originale ma con alcuni passaggi curiosi e leggermente diversi. Il 
protagonista, infatti, è invaso da un dubbio: «rinunciare all’amplesso e 
vivere soltanto di fantasia, che cosa fare?».
Molti colpi di scena segnano il film, avvicinandosi allo scritto shakespe-
ariano. Ad esempio la morte del padre avviene, sì, tramite Claudio, lo zio 
di Amleto, ma per conto di un unguento letale posto sul frutto proibito 
della madre: inconsapevole del tranello, il malcapitato si avvicina 
e muore a contatto con il veleno. Ma, forse, la vera novità di questa 
piccante riscrittura giace proprio nel finale, che si apre con la messa in 
scena dello spettacolo, non voluta da Amleto, bensì dal padre morto, 
che sorprendentemente si fa artefice e regista di tutto il racconto, 
ribaltando completamente la tragedia shakespeariana e dichiarando che 
ciò che stiamo guardando sia tutta una “burla” che nessuno si sarebbe 
aspettato. Si avvera, così, una circostanza meta-teatrale in cui il pubblico 
stesso entra a far parte della pellicola. Ma verrebbe da chiedersi: William 
Shakespeare avrebbe apprezzato una tale rivisitazione? 
Rimonto in sella vittorioso e soddisfatto della scoperta. Sento quasi 
di aver finalmente compreso la chiave di questa tragedia così tanto 
discussa: sporgendo lo sguardo al di là delle pressioni derivanti dal 
confrontarsi con un classico, scopro una narrazione tanto riconducibile 
alla contemporaneità.



Un teatro a Pieve di Cento
di Carmen Banzi

Un velo di lumini bianchi illumina il cielo sulla piazza di Pieve. Quattro 
anziani parlano in dialetto di fronte al portico, alcuni sotto per sentirsi 
più riparati dal freddo. È già buio, l’ora di punta per loro è passata e le 
solite son già state dette. Portano cappelli invernali e giacche scure, 
creando un gruppo uniforme proprio come quello dei ragazzini che 
girovagano in bici.
Nel bar della piazza il cameriere, di cui, come per tutti gli altri locali del 
paese, non si conosce il nome, ma viene chiamato col cognome del 
proprietario, addossa le sedie ai tavolini di fianco ai funghi riscaldanti 
e accoglie i clienti all’interno. Nel frattempo, il caffè accanto inizia a 
popolarsi di ragazzi per i primi aperitivi. 
A differenza di molti altri paesini della provincia bolognese, Pieve di 
Cento è un borgo ricco di arte e architettura, accogliente, dinamico e 
particolarmente attivo, con iniziative che coinvolgono ogni fascia d’età. 
Pieve è molto attenta ai giovani. O meglio, i giovani sono molto attenti 
a Pieve. Una caratteristica fondamentale dei pievesi, infatti, è la cura 
per il proprio paese. Alcuni gruppi, come le associazioni Girasole o Il 
Tavolo Giovani, si impegnano per la realizzazione di appuntamenti per 
la comunità.
Tuttavia, considerando la dinamicità dei ragazzi – da non dare per 
scontata in contesti di provincia – trovo che il teatro giochi un ruolo 
troppo marginale. Il teatro comunale Alice Zeppilli, affacciato sulla piazza 
di Pieve, è uno dei più bei edifici del territorio circostante e rappresenta 
un esempio architettonico spettacolare per i borghi limitrofi. Eppure 
non è particolarmente frequentato dalle ragazze e dai ragazzi di Pieve, 
nonostante presenti anche spettacoli adatti alla loro età.
Tutte le volte che attraverso la piazza centrale cerco mio nonno, nonno 
Lino, tra gli altri anziani per andare a salutarlo. Anzi, tutte le volte che 
voglio salutare mio nonno vado direttamente in piazza e non a casa sua. 
Mi fa strano pensare che nonostante lui si trovi quotidianamente proprio 
di fronte al teatro non ci entri pressoché mai. Ai suoi tempi, il teatro non 
era in funzione, si usava raramente per veglioni e feste da ballo, ma 
non vi si svolgevano spettacoli. Lui e i suoi coetanei erano abituati ad 
andare al cinema, che all’epoca c’era anche a Pieve, sia al chiuso che 
all’aperto, oppure andavano a Cento. Al cinema di Cento la rivalità tra 
pievesi e centesi si faceva sempre sentire e – mi racconta mio nonno – 
spesso i litigi sfociavano in goliardiche risse, le luci si accendevano e 
tutti i ragazzini venivano cacciati dalla sala.
Al contrario per i miei genitori il teatro è sempre stato un interesse e 
un impegno consueto. Ancora ricordano la gran quantità di gente che 
aveva varcato l’ingresso del teatro il giorno dell’inaugurazione, risalente 
al 2003. Da allora, gli spettacoli più apprezzati sono state le commedie 
tradizionali in dialetto ma il comune ha sempre dato la disponibilità degli 
spazi a gruppi o associazioni per realizzare concerti e appuntamenti di 
ogni genere. Ad esempio mio padre e la sua band, i Freeraggio, hanno 
suonato in teatro diverse volte e mia madre ha partecipato a diversi 
laboratori teatrali. Per loro, entrare nel teatro di Pieve è come andare a 
un pranzo di famiglia.
Molti bambini, tra cui anche io, si sono avvicinati al teatro in seguito 
ai corsi teatrali dell’associazione Siraluna e hanno partecipato agli 
spettacoli, invitando sempre nuovi spettatori. Adesso, circa dieci anni 
più tardi, quando si apre il sipario del teatro di Pieve, ci affascina pensare 
come gli artisti e gli attori che si esibiscono su quel palco provino la 
nostra stessa emozione in quei camerini pieni di specchi e alternino 
bisbigli agitati a respiri lenti dietro le quinte prima di venire abbagliati 
dalle luci dei proiettori.

Essere o non 
essere spettatore 
dell’Amleto di 
CollettivO CineticO?
di Francesca Lupo, Francesco Dell’Accio

Qualcosa si muove dietro al sipario chiuso. Uno scalpiccio sottile che si 
confonde con gli urli del gruppo di ragazzi seduto nel palchetto sopra la 
mia testa: ridono e indicano un ragazzo riccio e occhialuto che dall’altro 
lato di quella platea di periferia sembra si stia addormentando. Eppure 
c’è qualcosa là, dietro quel sipario, di sempre più chiaro. Una presenza 
spettrale fa capolino al limitare del chiacchiericcio di quegli adolescenti 
che mi circondano ed emerge a tratti sempre più decisa, autoritaria ma 
comunque invisibile. Non la vedo, ma c’è. Ha un ritmo preciso come 
quello di un metronomo... una corsa!
Così, con una danza a due tra il pubblico e un fantasma, il 15 e 16 
dicembre 2023 al Teatro Alice Zeppilli di Pieve di Cento ha inizio Amleto 
di CollettivO CineticO, uno spettacolo risalente al 2014. La compagnia 
di danza sceglie la struttura del talent show per una pièce centrata 
sulla sfida. Selezionati tra i più disparati profili raccolti dalla compagnia 
tramite una chiamata pubblica, rinnovata per ogni replica, i protagonisti 
si configurano come veri e propri candidati che competono per il ruolo 

Chi è Amleto?
di Gaé Salpin

Un rubrica che raccoglie luoghi in cui 
poter mangiare e bere benissimo, a prezzi 
modici, in città o nei dintorni di Bologna. 
Altrimenti dove potremmo discutere 
degli spettacoli appena visti o da vedere, 
poggiando i taccuini e gli occhiali per un 
momento?

a cura di Rebecca D’Angelo

Pamcial, via Irnerio, Bologna - 
Casalingo ristoro iraniano nel quale 
poter gustare ottime polpettine di 

melanzane e pitagyros agliosi. 

Antica Trattoria da Baccio, via G.B 
Melloni, Pieve di Cento - Cordialità e 
tradizione definiscono questa rustica 
trattoria dal sapore emiliano, perfetta 
per un pranzo domenicale fuori città.

BoloArt, via Mascarella, Bologna 
- Piccolo street bar con lucine 
riscaldanti nel dehor, dove poter 
sorseggiare un ottimo Negroni, anche 
nelle più fredde serate bolognesi. 

Posti 
consigliati 

prima/dopo  
il teatro



di Amleto. I giudici? Il pubblico. C’è sapore di 
tv di fine anni Novanta. Una voce femminile, 
Francesca Pennini (regista e coreografa della 
compagnia), introduce le regole del gioco: 
gli spettatori sono chiamati a scegliere il loro 
Amleto preferito tra i quattro concorrenti pronti 
a battersi per interpretare il ruolo del più celebre 
protagonista della storia del teatro. 
Come in un’audizione nome, cognome, età, 
provenienza e professione vanno a comporre i 
quattro profili degli aspiranti di fronte alla platea 
ignara. Tuttavia nemmeno a un volto ci si può 
appellare: i quattro figuranti sono coperti da un 
sacchetto di carta con due buchi per gli occhi, 
per non influenzare il giudizio. Un applauso-
metro misura il gradimento degli spettatori, 
quattro i livelli da superare. Chi registra 
il punteggio più basso a ogni prova viene 
eliminato. Nessuno dei candidati è a completa 
conoscenza di ciò che avverrà in scena: sono 
informati di poche e semplici regole e al loro 
arco hanno qualche battuta del personaggio 
shakespeariano mandate a memoria e pronte 
all’uso grazie alle istruzioni estemporanee 
dettate dalla voce off di Francesca Pennini. 
Si sfidano nell’interpretazione con parole e 
gesti mentre scultorei ballerini in maschere da 
scherma e calzamaglie nere, legati tra loro da 
inquietanti cordoni ombelicali neri, sono veline 
servi scagnozzi del tetro talent a cui mancano 
i soliti lustrini.
Un’aria luttuosa aleggia su questo dispositivo 
che intende organizzare l’imprevedibile 
goffaggine dei partecipanti, ponendogli un 
confine, un limite entro cui però la compagnia 
non ha potere. È questo forse che provoca 
quello strano senso di incertezza che mi 
smorza l’applauso mentre mi accorgo che la mia 
poltrona non è più così comoda. I volti nascosti 
degli aspiranti, la corsa evanescente dietro il 
sipario all’inizio, la regista che si ritrae dalla 
scena fino a diventare la parodia vocale di una 
presentatrice invisibile: tutto vuole scomparire, 
lasciarmi da solo.
All’improvviso, mentre guardo la testa dello 
spettatore seduto davanti che si abbassa 
sconfitta perché il suo Amleto ha perso, mi 
scopro complice e responsabile di una scelta di 
tutti e mia. Forse la mia preferenza è una critica 
a un sistema di intrattenimento agée, forse è 
uno sberleffo a un sistema democratico che 
non può soddisfare tutti. Ho partecipato a un 
gioco a cui non sono solito giocare, non voglio 
scegliere chi sia il migliore a improvvisarsi 
attore per recitare la parte dell’uomo più sfigato 
della terra. Il mio sguardo è stato responsabile 
come il battere delle mie mani per incitare il 
mio beniamino. E questa volta non ho potuto 
cambiare canale.

***

Che cos’è CollettivO CineticO? Fondato nel 
2007 dalla coreografa, regista e danzatrice 
Francesca Pennini, il gruppo coinvolge oltre 
cinquanta giovani artisti, provenienti da 
discipline differenti. Si tratta di una compagnia, 
una nave che salpa dal Teatro Comunale 
di Ferrara e approda in tutto il mondo con 
spettacoli, performance e workshop. Accedere 
al loro sito significa immergersi in un mondo 
fantastico, un’interfaccia criptica che racchiude 
contenuti ulteriormente enigmatici, con volti 
senza occhi né bocca e corpi destrutturati in 
pose scomposte. Nulla è al suo posto, CollettivO 
CineticO mette in atto una vera rivoluzione 
della scena, si interroga su ciò che la compone, 
affidando sempre nuovi compiti al pubblico 
e occupando spazi insoliti e sinistri. Confusi? 
Anche noi.

Una rassegna  
simile a una piazza  
a cielo aperto.  
A tu per tu con 
Alessandro Amato
di Francesca Persichini, Valentina Ricci

Per questo primo numero del giornale abbiamo 
incontrato Alessandro Amato, direttore 
artistico della stagione Agorà 2023/24. Il suo 
rapporto con il teatro comincia in modo un po’ 
ironico, per evitare le temute interrogazioni 
della professoressa di italiano delle superiori. 
Il patto: «Se la sera prima sei stato a teatro, 
non ti interrogo!». Da quel momento comincia a 
vedere qualsiasi spettacolo pur di ottenere un 
biglietto come prova, finendo per innamorarsi 
di questo mondo. Nel corso della stagione 
Agorà la sua passione sboccia e si realizza in 
ambito lavorativo.

Cosa c’è del tuo rapporto con il teatro dentro alla 
programmazione?

Sicuramente ci sono molta curiosità e assenza 
di pregiudizio, mi piace cogliere qualcosa da 
tutto quello che vedo. E poi aggiungerei la 
relazione con il pubblico: per me stare in teatro 
significa avere un legame strettissimo con gli 
spettatori e saperli leggere.

Che cos’è Agorà e perché si chiama così?

Il nome è stato scelto da Elena Di Gioia, ideatrice 
della rassegna. L’intento di questo progetto 
è quello di creare un luogo di incontro, una 
“piazza del teatro” in cui artisti e cittadini sono 
al centro insieme. In questo spazio il pubblico 
è libero di seguire la rassegna in orizzontale 
(in tutti i comuni) o in verticale (sempre nello 
stesso teatro): in tal modo una varietà degli 
spettacoli è sempre assicurata.

La stagione coinvolge quattro teatri, ma anche 
musei, ville, luoghi all’aperto e biblioteche. Che 
cosa comporta per lo sviluppo della rassegna 
l’intreccio tra opera e luoghi?

Chiamare in causa luoghi che si occupano di 
cultura contribuisce, innanzitutto, alla diffusione 
della stagione. Scegliere posti diversi, inoltre, 
nasce da un’esigenza: il progetto coinvolge 
otto comuni di cui quattro senza teatri. Tale 
esigenza diventa anche una risorsa artistica; 
ad esempio in occasione di un lavoro di danza 
che si è svolto in un aerodromo, grazie al 
coinvolgimento di un insegnante di volo, un 
elicottero faceva da sfondo alla coreografia. 
La combinazione tra spettacolo e luogo è 
talmente importante che ci sono spettacoli che 
non sono ancora andati in scena perché non si 
è verificato un allineamento ideale.

Gli spettacoli in programma variano per tipologia: 
c’è qualcosa che accomuna le storie nonostante la 
varietà dei linguaggi affrontati?

Gli spettacoli non sono accomunati da un tema 
preciso, così il pubblico ha la libertà di scegliere 
ciò che preferisce, come davanti a un buffet. 
L’idea che lega tutti i lavori è racchiusa in una 
frase di Leo de Berardinis: «Non si può bluffare 
se c’è una civiltà teatrale e il teatro è una 
grande forza civile. Esso toglie la vigliaccheria 
del vivere, toglie la paura del diverso, dell’altro, 
dell’ignoto, della vita, della morte». 
Agorà vuole essere apertura verso l’incontro, 
che vede l’ignoranza come punto di partenza, 
ciò che spinge verso la scoperta del diverso, e 
non come limite. Il buio della sala rappresenta 
un ignoto differente rispetto a quello dell’igno-
ranza: è un buio che non trasmette paura ma 
stupore. L’apertura del sipario rappresenta 
un momento sia collettivo che individuale e si 
trascina emozione, empatia e conoscenza.

Perché, a questo punto, non colmare le nostre 
fantasie culinarie più recondite? 
Abbiamo pensato di darvi qualche idea sulla 
rivisitazione di ricette in chiave vegana. 
Riusciremo a farvi superare lo scoglio di tabù 
inviolabili? Vorremmo vedervi accogliere 
la sperimentazione anche fuori dal teatro!

a cura di Petra Cosentino Spadoni

Non è pizza, non è pane, ha la forma di un 
panettone ma non è nemmeno una torta,  
la Crescia di Pasqua ha diversi nomi 
ingannevoli ed è un lievitato al formaggio 
tipico del periodo pasquale delle zone del 
centro Italia. Solitamente accompagnata 
da formaggi, salumi e uova sode durante la 
colazione di Pasqua, tradizione che viene 
dalla fine del digiuno della Quaresima e dalla 
celebrazione della Resurrezione. Non una 
tradizione vegana insomma! Di seguito una 
ricetta alternativa limitata alla Crescia, a cui 
più di tutto il resto è difficile rinunciare, priva 
di derivati animali. E no, non è la stessa cosa, 
ma è ugualmente buona.

100g semola

1 bustina lievito di birra

180g formaggio vegano a cubetti

300g grattugiato vegano

3 cucchiai olio di oliva

1 cucchiaino di sale

150ml acqua

150ml latte di soia senza zucchero

Pepe q.b.

Noce moscata q.b.

Procedimento: mescolare l’olio, l’acqua, il 
latte di soia e il lievito di birra, sciolto in 
acqua e zucchero, seguendo le indicazioni 
sulla bustina per chi come me ha il timore del 
lievito; aggiungere la farina, la semola, pepe e 
noce moscata, il sale e i formaggi, e impastare. 
Mi accorgo solo ora che non esistono ancora 
nomi per categorizzare i formaggi vegetali - in 
ogni caso, il consiglio è quello di provare fino 
a trovare la combinazione perfetta in base 
al gusto personale. Dopo questa parentesi, 
lasciare lievitare l’impasto in un recipiente 
coperto e al caldo per un’ora, poi mescolare e 
lasciare riposare per altre due ore. Impastare 
di nuovo, poi cospargere di olio una teglia 
abbastanza alta e circolare e infornare. 
Cuocere in forno già caldo a 200 gradi per 
circa 40 minuti, controllando la doratura  
della superficie.

La nonna 
vegana



Per incarnare  
il vuoto
di Maura De Benedetto

Il 20 gennaio 2024, in occasione della presenta-
zione dello spettacolo Volevo risarcirvi della 
compagnia Menoventi, l’Associazione Liberty ci 
suggerisce qualche dettaglio in più sul progetto 
Voci dalla storia, per la rielaborazione artistica 
delle interviste di Fiorella Rodella agli oltre 
cinquanta sopravvissuti ai campi di concentra-
mento; in quell’occasione scopro che c’è un 
altro lavoro che sta emergendo da quella valigia 
di audiocassette. Si tratta dello spettacolo 
Konzentrationslager, della coreografa Paola 
Bianchi; un titolo difficilmente avvicinabile che 
si propone anche con un’alternativa contratta e 
più semplice, [...]KZ. 

Quella sera lo spettacolo di Menoventi inonda 
il pubblico del Teatro Biagi D’Antona di Castel 
Maggiore con un fiume di parole, le voci delle 
due attrici si inseguono, a tratti sovrapponen-
dosi; lo spettatore rimane attento come in una 
partita di tennis a seguire i contraccolpi e non 
perdersi nulla. Quel lungo palleggio di parole 
mi fa venire ancora più interrogativi riguardo 
alla possibilità di restituire queste voci, tutte 
queste parole, attraverso il corpo, la danza. E 
quando, qualche giorno dopo, sento la voce 
piena e calda di Paola Bianchi, dall’altra parte 
del telefono, sono piena di curiosità e domande. 
Paola mi racconta del suo approccio alle 
cassette e di colpo l’impronunciabilità di quel 
titolo mi sembra calzante, adatta ad avvicinare 
lo spettatore al processo mentale vissuto 
dalla coreografa nella fase di creazione di 
quest’opera. 
Dopo aver ingurgitato più di quaranta ore 
di racconti, un numero non quantificabile di 
informazioni, centinaia di nomi, di date e di 
particolari atroci, Paola Bianchi percepisce la 
presenza di «un buco non colmato», un indicibile 
senso di vuoto e sceglie di affidarsi ad esso. 
L’unico modo possibile per restituire quello che 
ha ascoltato sembra sia incarnare quel vuoto, 
tutto ciò che di impronunciabile è contenuto 
in quei racconti. Sceglie di concentrarsi sulle 
pause, sui vuoti di memoria di queste menti 
ormai deturpate, sui non detti, sui silenzi e le 
omissioni e prova a riempire quei buchi, ricucire 
i pezzi mancanti. 

Mi colpiscono le sue parole; il contrasto 
immediato con i monologhi dello spettacolo 
che ho visto qualche giorno prima. Allora, 
aggrappandomi alle immagini di Paola trovate 
online, provo a collegare questa voce che 
viene fuori dall’altoparlante del mio telefono 
a un corpo, un corpo in scena che si prende 
questi spazi, che ci restituisce tutto questo 
lungo e immenso racconto corale unicamente 
attraverso le pause. «Tutto quello che non è 
detto è in qualche modo detto dal mio corpo». 
Il 29 dicembre 2023, nella Biblioteca Civica 
Gianni Rodari di Granarolo dell'Emila, è andato 
in scena il primo studio di Konzentrationslager 
che vede come protagonista la coreografa in 
un assolo; a questo primo step, legato al suo 
processo di creazione, ne seguirà un secondo 
che coinvolgerà dieci giovani danzatrici. In 
questo secondo spettacolo, che andrà in 
scena a ottobre 2024, torna l’utilizzo della 
voce registrata; le dieci danzatrici lavorano 
in ‘‘eterodirezione’’ a partire da alcune tracce 
audio in cui la coreografa descrive le posture 
centrali del suo assolo e trasmette delle 
immagini. Paola vuole opporsi alla figura della 
coreografa intesa come modello da seguire e 
imitare per dare risalto, invece, alla presenza 
concreta delle danzatrici sulla scena e al loro 
modo di incarnare queste posture. Questo, 
credo, sia un modo bellissimo per ritornare alla 
coralità di quella valigia piena di audiocassette 
e restituire le tonalità diverse di tutte quelle 
voci e le loro storie.

Sulla memoria 
o quando uno 
spettacolo nasce  
da un documento
di Gaia Fattori, Petra Cosentino Spadoni

Sabato pomeriggio. Decidiamo di raggiungere al 
Teatro Biagi D’Antona di Castel Maggiore Gianni 
Farina, regista e tra i fondatori della compagnia 
Menoventi. La nostra breve chiacchierata si 
svolge all’interno di una saletta del teatro che ci 
avrebbe ospitato quella sera, mentre la musica 
del soundcheck durante le prove scorre in 
sottofondo alle nostre parole.
Gli lanciamo subito una domanda attorno al suo 
rapporto con la memoria e Gianni sottolinea 
come quello corrente sia l’anno di Elsa Morante, 
autrice di quello che lui considera uno dei suoi 
romanzi preferiti in assoluto, La storia. Questo 
testo consiste in una ricostruzione storica degli 
anni che precedono e seguono la Seconda 
guerra mondiale in Italia, abilmente filtrata 
dalle vicende che coinvolgono i personaggi, 
strettamente legate da un lungo fil rouge 
che scorre tra le pagine. Per la compagnia 
Menoventi, il rapporto con la memoria 
acquisisce sempre più spazio all’interno del 
loro lavoro e ciò è dovuto, in particolare, grazie 
alla collaborazione con l’associazione Liberty e 
Unione Reno Galliera per la stagione Agorà, che 
nel giro di due anni ha commissionato al gruppo 
ben due lavori: Lei conosce Arpad Weisz? e 
Volevo risarcirvi.
Sviluppare una ricerca sulla base di documenti 
reali è un vero punto di svolta per la compagnia, 
favorendo un approccio differente su queste 
due progettualità inedite, riducendo il più 
possibile l’interpretazione attoriale per lasciare 
completo spazio alle voci e alle testimonianze. 
Ci focalizziamo, quindi, sulla realizzazione 
di Volevo risarcirvi e Gianni per introdurre lo 
spettacolo ci racconta la genesi e il suo processo 
di sviluppo, partendo da lontanissimo. 

Nel 1996 Fiorella Rodella mentre scrive la sua 
tesi di laurea in psicologia, attraversa l’Italia 
centro-settentrionale in ascolto di coloro 
che, arrestati e deportati per motivi politici 
durante la Seconda guerra mondiale, sono 
riusciti a sopravvivere alla crudeltà dei campi 
di sterminio e a portarne testimonianza. Dal 
1996 e per 25 anni, trentatré audiocassette 
rimangono custodite all’interno di una valigia 
chiusa in un armadio. E quelle che ascoltiamo 
nello spettacolo di Menoventi sono le stesse 
voci, oggi di fantasmi, registrate a quel tempo 
su nastro da Fiorella, poi restaurate, digitaliz-
zate e, infine, selezionate non senza difficoltà 
in base alla drammatica sovrapponibilità 
dei diversi vissuti e alla più semplice qualità 
dell’audio, bilanciata sul palco dalle voci di 
Rossella Dassu e Donatella Allegro. 
Il sonoro dello spettacolo è realizzato in tape 
loop, tecnica che utilizza a sua volta il nastro 
magnetico come strumento per generare i suoni. 
Per quanto riguarda il ruolo delle interpreti, così 
come della regia, la scelta di Gianni è quella 
di fare un passo indietro per lasciar esprimere 
i documenti: «Quando parlo di onestà, mi 
riferisco al tentativo di farsi indietro, di lasciar 
spazio a queste audiocassette: si genera per 
forza una trasformazione e quindi un tradimento 
– nel senso di una trasformazione alchemica. 
Si passa cioè dalla materia originale, che è il 
nastro magnetico, alla presenza di attrici su un 
palco insieme al nastro. [...] Il corpo delle attrici 
fa un passo indietro per cercare almeno un po’ 
di far posto all’organico che c’è nei racconti 
dei prigionieri, protagonisti e testimoni allo 
stesso tempo, perché qui la memoria si incarna, 
tracciando segni molto concreti nei corpi di 
queste persone». 
Se per Gianni la traduzione dal materiale sonoro 
al linguaggio teatrale comporta inevitabilmente 
un tradimento, forse sta proprio in quell’essere 

Hai sempre voluto condividere ciò che scrivi timidamente 
sopra gli scontrini, i taccuini, i biglietti degli autobus? 
Questo è il posto giusto: inviaci il tuo contributo in direct 
sulla pagina Instagram di Altre Velocità o alla mail 
laboratori.altrevelocita@gmail.com e potrai trovarlo sul 
prossimo numero di questo giornale.

Sirena

Voce che prende
voce che assale
voce che mente.

Fragile. Col desiderio 
di ricerca continua
di un fondo abissale,
giace per terra la triste sirena.

Figlia e madre dell’amore,
pulsa ad ogni fremito e 
piange e ride e soffre
così come varia il ritmo del cuore.

Come sabbia in un mare di emozioni,
arena tra gli scogli
celati tra la nebbia 
delle passioni.

Di amare note è la tua melodia,
canta o la sirena,
la fine di un amore
che come onda ti porta in sua balia.

Voce che chiama,
voce che frena,
voce che manca.

«carne e ossa su tavole di legno» del teatro 
la possibilità di continuare a far parlare la 
memoria attraverso un sentire insieme che ci 
accompagnerà anche una volta fuori dalla sala.

***

Che cos’è Menoventi? Girovagando per i 
tanti progetti di Menoventi comprendiamo 
quando scrivono «vivere l’esperienza artistica 
assumendo il ruolo dello spettatore è un’avven-
tura che richiede sempre un po’ di coraggio, 
tanta curiosità e poca pigrizia». Il pubblico che 
assiste ai loro lavori si ritrova chiamato in causa 
in un gioco imperniato su una poetica poliedrica e 
flessibile, che fa dialogare strumenti e linguaggi 
sempre diversi, indagando i meccanismi e 
le condizioni del proprio tempo, attraverso 
la connessione fra teatro, arte e letteratura. 
Faenza ospita la compagnia fondata nel 2005 da 
Gianni Farina, Consuelo Battiston e Alessandro 
Miele e le loro folli idee artistiche sul proprio 
territorio, con progetti e laboratori che dal 2012 
confluiscono in MEME, un grande contenitore 
che porterà questo gruppo e la città romagnola 
il prossimo 16 maggio 2024 a seguire le orme 
del fango fino a raggiungere le rive del Lamone, 
in una riconciliazione collettiva con il fiume in 
seguito alla disastrosa alluvione di un anno fa.

 

Una  
lettura 
privata



Sì, ci piace il teatro, ma non temiamo la contaminazione: 
vogliamo mettere insieme i saperi, “speziarvi” un po’ le 
giornate con ciò che ci ha accese in questo mese. Questo è 
lo spazio in cui vi consigliamo letture, ascolti, spettacoli e 
chissà cos’altro ancora.

a cura di Rachele Copparoni, Gaia Fattori

Quando la forza della musica rompe le barriere 
della quotidianità - Nato dalla penna del regista e 
sceneggiatore John Carney, Once è un film del 2006 
che con la telecamera a mano libera segue la storia 
di un musicista squattrinato di Dublino, che sogna di 
poter registrare un proprio disco, e di una polistru-
mentista ceca, scappata con il figlio dal suo paese 
d’origine in cerca di fortuna. Sarà proprio la loro 
passione per la musica a legarli profondamente in 
un’amicizia che darà una svolta alle loro esistenze. 
Il film, dal budget bassissimo, è stato girato in soli 
diciassette giorni lungo le vie di Dublino e all’interno 
di abitazioni di amici. Ciò che realmente colpisce di 
questo lungometraggio è la sua magistrale colonna 
sonora, assicurandosi l’attribuzione di un Premio 
Oscar per la migliore canzone, Falling slowly, nel 2008. 
A rendere incredibile questa traccia sono proprio i 
due protagonisti, Glen Hansard e Markéta Irglovà, 
musicisti di professione e alla loro prima esperienza 
sul grande schermo.

L’unica realtà aumentata di cui abbiamo bisogno è 
quella dei Subsonica - Esploratori del nostro pianeta 
tra suoni elettronici e utopici: tornano dopo tre 
anni i Subsonica, con un nuovo disco, il decimo, 
dal titolo Realtà aumentata. La band, nata all’ombra 
del quartiere Murazzi di Torino, storico epicentro 
piemontese di sotto culture e correnti musicali 
d’avanguardia, ha avvertito la necessità di raccontare 
il passaggio d’epoca che stiamo vivendo: mentre la 
realtà sta aumentando tecnologicamente, ci stiamo 
perdendo dentro una nuvola fumosa di isolamento. 
E quindi «la realtà è aumentata quando l’utopia si è 
arresa» o «dammi un sogno che distrugga la realtà 
stasera», scrivono in Africa su Marte.
Toccano temi di attualità come il conflitto tra corpo e 
identità («nella prigione di un corpo che non è quello 
che sei»), la condizione degli immigrati di seconda 
generazione («non sono i cani di razza che urlano in 
piazza gridando che qui c’è un passato che non passa 
mai ed un futuro che non troverai») e lo spettro della 
guerra («troppe aggressioni missili e droni vorrei 
dissolvermi in giorni pacifici»), per un disco che 
racconta tra suoni elettronici, rock e dance la realtà 
che ci circonda. Un album da sentire live e il prossimo 
10 aprile suoneranno all’Unipol Arena di Casalecchio 
di Reno. 

Prima che chiudiate gli occhi, Morena Pedriali Errani, 
Roma, Giulio Perrone Editore, 2023 - Attivista per 
le minoranze romanì, originaria di una famiglia 
sinta e circense, Morena Pedriali Errani consegna 
un romanzo, dai tratti intensi e lirici, sulla storia 
dimenticata di una delle più grandi minoranze 
transnazionali durante il ventennio fascista. Questo 
è il suo primo romanzo, in cui racconta il peso 
delle vessazioni subite dai sinti durante il fascismo. 
Attraverso la voce di Jezebel, una giovane donna 
che si unisce alla lotta partigiana per onorare un 
popolo inascoltato e segnato da una diaspora senza 
fine, Morena racconta una memoria perduta, quella 
di sua nonna Fiammetta, alla quale si riferisce per 
immaginare la protagonista. La tragicità della guerra 
e la ghettizzazione di una minoranza si alternano a 
canti evocativi chiamati “cantamento gelido”, ispirati 
a filastrocche rom, leggende del popolo sinti, che 
donano una liricità senza tempo al testo. Il romanzo è 
un grido all’indifferenza, alla memoria mai scritta, è 
il canto di un popolo che non ha mai chiuso gli occhi.

Triangolo rosso. 
Un dialogo di voci 
resistenti al tempo
di Elisa Marasca

Castel Maggiore so solo che non è molto 
distante da Bologna e ho scoperto da 
poco che si scrive staccato. Sono diretta lì 
stasera. Mentre esco di fretta da casa, digito 
su Google Maps “Castel Maggiore teatro”, 
non ricordo il nome, ma non ci saranno 
molti teatri, dai. E infatti eccolo qui: Teatro 
Biagi D’Antona. Non so quasi nulla dello 
spettacolo che andrà in scena stasera, ma 
ho deciso di non leggere niente in anticipo: 
mi piace la sensazione di ritrovarmi immersa 
in qualcosa di completamente nuovo e 
lasciarmi sorprendere. Ricordo il titolo, 
però, Volevo risarcirvi, e l’immagine che lo 
accompagna nel cartellone della stagione 
Agorà: un triangolo rosso luminoso su uno 
sfondo nero, come un neon in una stanza 
buia. Sono le 21.00, entro in sala ed è già 
tutto pieno, in molti hanno già preso posto, 
gli ultimi arrivati lottano un po’ con le loro 
giacche ingombranti prima di mettersi a 
sedere, è gennaio e fuori fa davvero freddo. 
Il palco è spoglio, quasi completamente buio, 
al centro si staglia un triangolo tracciato da 
un nastro rosso, sospeso a poco più di un 
metro dalle assi di legno del pavimento. La 
base è rivolta verso il pubblico, agli angoli 
sono posizionate due lampade e al vertice un 
vecchio registratore. Volevo risarcirvi porta 
in scena le voci di sopravvissuti ai campi di 
concentramento, deportati in giovane età 
per motivi politici e contrassegnati nei lager 
con il triangolo rosso. Più di venticinque 
anni fa, le loro testimonianze sono state 
registrate in delle audiocassette da una 

laureanda in psicologia e ora il regista Gianni 
Farina restituisce al pubblico un racconto 
polifonico, in cui ricuce insieme i pezzi di 
quelle memorie, senza ricami, seguendo 
l’ordine cronologico degli eventi. Per tutta 
la durata dello spettacolo i frammenti degli 
audio originali si alternano alle voci di due 
attrici che leggono le trascrizioni di quelle 
stesse registrazioni. L’arresto, gli interroga-
tori, l’internamento e dopo? Cosa c’è dopo 
la liberazione? Sono queste le domande che 
la giovane studentessa pone agli intervistati 
ed è proprio la sua voce che ascoltiamo 
per prima: decisa, ma allo stesso tempo 
empatica e dolce, tradisce un nervosismo 
di chi sa cosa deve chiedere, ma avverte 
già il peso delle risposte che riceverà. «Se 
non se la sente, interrompiamo», dice. E 
così, i racconti, a metà tra la testimonianza 
e la rievocazione, arrivano uno sull’altro, con 
un ritmo incalzante e quasi si sovrappon-
gono. Pari a un’onda travolgente, essi sono 
diretti, crudi, reali e non hanno bisogno di 
artifici per essere presentati su un palco. 
Bastano i ricordi, richiamati con una strana 
spontaneità da chi li ha vissuti: un cervo, 
l’ultimo saluto della libertà prima della 
reclusione; denti che saltano, ferite che 
sanguinano; i numeri sulla pelle, l’appello 
interminabile, lo spaesamento, la nudità, il 
freddo; l’erba mangiata di nascosto ancor 
prima che cresca. Le parole che ascoltiamo 
portano tutto questo sulla scena, lo rendono 
così fisico e visibile che fa male. Qualcuno 
seduto dietro di me sta piangendo. È troppo 
– penso. Istintivamente interromperei 
questa catena di testimonianze, ma voglio 
continuare ad ascoltare e mi torna in mente 
una frase molto nota di Primo Levi, presente 
in Se questo è un uomo. «Se comprendere 
è impossibile, conoscere è necessario» e 
adesso mi rendo conto di quanto ancora ho 
bisogno di sapere.

Hai un messaggio da leggere su WhatsApp
di Francesco Dell’Accio, Francesca Lupo, Gaé Salpin

	բ Francesca Lupo: Ciao Tony sono Francesca e sto partecipando a un laboratorio di 
scrittura critica con l’associazione Altre Velocità. Seguiremo alcuni appuntamenti della 
stagione Agorà e il prossimo spettacolo è proprio il vostro, Surrealismo capitalista. Io 
e altri due miei compagni, Gaé e Francesco, stavolta ci occuperemo di un’intervista. 
Sappiamo che sei di Bologna. Ti andrebbe di incontrarci uno di questi pomeriggi per fare 
una chiacchierata?

	բ Tony Baladam: Ciao Francesca! Certo, va benissimo incontrarci, fatemi sapere le vostre 
disponibilità e ci organizziamo.

	բ F: Grazie mille. Ti spiego come funziona: ogni mese uscirà un numero del nostro giornale 
cartaceo con degli approfondimenti sugli spettacoli che andiamo a vedere. Il primo 
numero andrà in stampa a inizio febbraio mentre la tua intervista potrà essere presente 
in quello successivo. A proposito, potrei farti una piccola domanda e pubblicare la tua 
risposta già in questo numero per dare un assaggio della nostra conversazione? Puoi 
rispondermi anche qui su Whatsapp.

	բ T: Va benissimo! Magari mi prendo qualche giorno per formularla bene ma intanto 
scrivimi la domanda.

	բ F: Ecco la domanda: come e quando nasce il progetto Baladam B-Side e che ricerca 
teatrale porta avanti?

	բ T: Eccomi! Dunque il progetto del collettivo Baladam B-Side nasce a Bologna alla fine di 
maggio 2021 da un’iniziale intuizione mia, che sono un linguista, e di Rebecca Buiaforte 
che invece è una semiologa. Inizialmente non è nato come un progetto performativo ma 
come una sorta di mega calderone surrealista di ricerca sul presente, focalizzandosi in 
particolare sul concetto di rappresentazione, cui noi opponiamo il concetto di presenza. 
Alla rappresentazione, considerata oltre l’accezione prettamente teatrale, avviciniamo la 
relazione tra identità, cultura e capitale. E, affrontando il concetto di rappresentazione, 
abbiamo scelto di decostruirlo a partire dal luogo stesso della rappresentazione per 
eccellenza: il teatro. Il connubio della relazione tra finzione e realtà è al centro di tutti i 
nostri attuali lavori.  
Per interpretare la realtà adoperiamo l’ironia: essa è la forma più alta di presenza e 
corrisponde a una forte consapevolezza. Il nostro fare sulla scena è un anti-rituale 
teatrale decostruito; non c’è non c’è musica registrata, non ci sono cambi luce, non ci 
sono costumi, non ci sono scenografie, ci sono solamente parole. Mi sembra di averti 
suggerito alcune cose. Risentiamoci per l’intervista.

Gli occhiali 
di Genette
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