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                    Résumé
                

                                    
                        Il volume indaga il mutuo scambio che consolida, nel corso del secondo Novecento, il già intenso legame fra disegno della scena e pratica architettonica.
I contributi che compongono la collettanea (dall’estensione assai ampia, come sono differenti gli interessi e i percorsi professionali degli studiosi e degli artisti coinvolti) mettono in luce alcune significative esperienze di proficuo nutrimento, testimonianza dello sforzo congiunto operato da entrambe le discipline per trovare una possibile risposta all’annosa questione dell’abitare speciale dell’attore sul palcoscenico.
Questione resa ancora più complessa dall’invisibile, quantistica evidenza per cui il nostro modo di ricordare condiziona il nostro modo di agire, nonché dall’accumularsi dei vincoli – normativi, burocratici, conservativi, estetici – che le pratiche teatrali sono tenute oggi a rispettare. L’attenzione del volume si concentra in particolare sui cambiamenti avvenuti in uno spazio-tempo a noi vicino e ben definito, ossia a partire dal momento in cui la scena ha optato per due strade parallele: da un lato la povertà, ovvero la ricerca dell’essenzialità; dall’altro la sperimentazione del nuovo, sia sotto forma di spazi altri (luoghi adibiti, luoghi trovati, luoghi recuperati) sia attraverso linguaggi e dispositivi tecnologici contemporanei.
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            1Per un lungo periodo le misure e le proporzioni del disegno scenografico sono state condizionate dall’omologazione architettonica dei luoghi per lo spettacolo. Ci riferiamo ovviamente alla struttura del teatro all’italiana, che ha occupato in modo predominante più di duecento anni di storia scenica, all’incirca coincidenti con i secoli XVIII e XIX. In questo lungo momento, la funzione dell’architetto si limitò prevalentemente alla progettazione dell’edificio, a differenza di quanto avvenuto nelle epoche anteriori, in cui uno stesso artifex riuniva frequentemente competenze ingegneristiche, architettoniche, pittoriche, decorative (basti pensare a precursori come Giovan Battista Aleotti e Giacomo Torelli, oppure alle grandi dinastie familiari che frequentarono le corti europee del Seicento, come i Burnacini).

            2Gradualmente la realizzazione degli apparati scenografici è diventata appannaggio di disegnatori, pittori o scultori; a ciò ha contribuito in maniera significativa la fondazione delle prime Accademie di Belle Arti, luogo di formazione dei maestri di prospettiva e disegno che lavorarono nelle sale ottocentesche mettendosi al servizio delle istanze consortili in seno alle comunità cittadine. Non è improprio asserire che alla fine dell’Ottocento lo scenografo, ormai soggetto professionale riconosciuto, apparteneva di diritto e di fatto alle schiere dell’arte figurativa.

            3Un mutamento epocale si è avuto nel corso del XX secolo, accentuandosi nel Secondo dopoguerra. Con il fenomeno dell’uscita dai teatri alla ricerca di luoghi alternativi, oppure con l’uso di spazi canonici (il medesimo teatro all’italiana) in modo diverso e originale (abolendo quinte e sipari, ribaltando la prospettiva palco-platea, modificando i consueti percorsi di fruizione), si è resa necessaria una figura che fosse in grado non solo di disegnare e dipingere per uno spazio dato, ma di progettare l’ambiente della rappresentazione secondo nuovi schemi, riplasmando le strutture architettoniche esistenti oppure alterandone l’aspetto in maniera temporanea, artificiale, infine virtuale.

            4Il senso di questa pubblicazione risiede nella necessità di ripensare – come preannuncia il sottotitolo – le intersezioni tra scena e architettura in Italia dal Secondo dopoguerra a oggi. L’attenzione si concentra sui cambiamenti avvenuti in uno spazio-tempo a noi vicino e ben definito, ossia a partire dal momento in cui il pensiero della scena ha optato per due strade disgiunte: da un lato la “povertà” quintessenziale, cioè la dichiarazione dello spettacolo come momento di un incontro umano, spogliato dei suoi artifici e delle sue mediazioni, ovvero “smascherato”; dall’altro lato la sperimentazione del nuovo, sia sotto forma di spazi altri sia con l’acquisizione di inediti linguaggi e dispositivi tecnologici.

            5Senza voler semplificare una griglia assai complessa che intreccia proposte teoriche ed esperimenti concreti, possiamo dire che dagli anni Cinquanta in poi, in Italia come altrove, la scenografia si è mossa spesso lungo le direttrici scaturite dalla matrice gurawskiana (si fa qui riferimento all’architetto Jerzy Gurawski, che ha curato molte scenografie degli spettacoli di Jerzy Grotowski) – di cui una delle ultime eredi è l’artista milanese Maria Spazzi –, procedendo per sottrazione («il mio istinto è quello di togliere tutto quello che non c’entra», scrive Spazzi). Ridurre all’essenziale, dunque, con materiali organici, non raffinati, per ottenere un effetto minimalista di oggettualità e fisicità (testo fondativo è Lo spazio vuoto di Peter Brook).

            6Negli stessi decenni le arti della scena hanno sentito l’esigenza di farsi altro, ovvero di radicarsi altrove, uscendo dai teatri per invadere piazze, fabbriche, magazzini, periferie suburbane, paesaggi naturali, costruendo un design site-specific, con una crescente dialettica tra i due poli opposti della presenza (la relazione attore-spettatore nel qui e ora) e del virtuale (la scena digitale).

            7A partire dagli anni Settanta – come ha ricordato Vittorio Fiore in un suo intervento sulla rivista «Hystrio» del 2007 – possiamo osservare gli effetti di una “scenografia di regia”, felice espressione di Franco Quadri con cui designare una scrittura visuale orientata a dare forma alle idee dei registi (basti pensare al rapporto privilegiato di Luca Ronconi con professionisti del disegno architettonico quali Gae Aulenti, Margherita Palli, Marco Rossi), in un’epoca in cui l’uso dello spazio scenico era cruciale tra gli enunciati del teatro di ricerca e d’avanguardia.

            8Se il teatro esce dal teatro, anche lo spettatore muta il suo status di fruitore (passivo) dell’evento spettacolare, per abbracciare forme di ricezione che sono state talora definite immersive o interattive: non più quindi una scena pittorica, illustrativa, ma un ambiente avvolgente, “etico”, interagente. Sulla scena contemporanea lo spazio si va plasmando attorno allo spettatore e sembra offrirsi come un tessuto cangiante, o meglio come una mappa in continua ridefinizione, con cui stabilire differenti strategie di orientamento. La relazione tra performer e dispositivo scenografico può sperimentare perfino l’atletismo virtuale del gioco elettronico, del videogame, delle forme di realtà aumentata che stabiliscono nuovi campi d’azione dell’architettura e inediti rapporti tra realtà e percezione (si leggano in proposito gli studi di Anna Maria Monteverdi).

            9Col finire del Novecento e l’ingresso nel nuovo millennio, la prossimità fra spazio reale e spazio finzionale – preconizzata da Appia e da Craig, e già messa su carta dalle punte più avanzate dei movimenti d’avanguardia d’inizio Novecento – si espande e si amplifica, fino a realizzare per il pubblico l’illusione di abitare la scena.

            10La correlazione fra spazio drammaturgico (Ronconi) e drammaturgia dello spazio (concetto in primis definito da Marco De Marinis, 2000) può farsi concreta nella performance contemporanea, se e quando il luogo spettacolare diventa matrice di una funzione narrativa, assimilabile allo “spazio trovato” di Richard Schechner o allo spazio “drammaturgicamente attivo” definito da Fabrizio Cruciani. La capacità del luogo di anticipare e guidare la performance (maestro è Josef Svoboda, cfr. I segreti dello spazio teatrale) è premessa alla possibilità per gli architetti-scenografi di collaudare un’ambientazione che gli attori e gli spettatori percepiscano come co-protagonista della proposta spettacolare.

            11Così è accaduto, per citare un caso memorabile, con l’ex chiesa di San Nicolò a Spoleto, dove per l’Orlando Furioso di Luca Ronconi Uberto Bertacca rivisita, rinnovandola, la tradizione scenica medievale del “luogo deputato” e la simultaneità degli eventi; oppure con le fabbriche ri-attivate da Armand Gatti per le sue regie militanti. Così accade oggi con le installazioni di Fabrizio Crisafulli, per restare in Italia, interventi luministici capaci di trasfigurare poeticamente gli elementi del paesaggio, o con le “macchine sceniche” di Giorgio Barberio Corsetti e di Giancarlo Cauteruccio. Personalità assai distinte, eventi peculiari; tuttavia nodali nella rete di rapporti che definisce il panorama creativo attuale.

            12Analogamente, i saggi che compongono questo volume si soffermano su alcuni episodi particolari che negli ultimi decenni hanno caratterizzato la complessa relazione tra architettura e scenografia, percorrendo inaspettati sentieri paralleli e scoprendo occasionali punti di tangenza. Episodi, certo, e in quanto tali difficili da sistematizzare, impossibili da generalizzare; tuttavia rimarchevoli, e senza dubbio capaci di suscitare congetture e riflessioni di ampio respiro.

            13L’ordine scelto è all’incirca cronologico, giacché rispetta un’approssimativa progressione temporale senza attenervisi rigidamente ma cercando piuttosto di assecondare il gioco dei rimandi interni, come a rivelare una comunicazione interstiziale e polifonica.

            14Ad aprire il volume è il contributo di Carlo Titomanlio dedicato al teatro musicale del Secondo dopoguerra, visto dalla “prospettiva” (le virgolette non sono casuali) di un eclettico architetto, designer, storico dell’arte. Con Carlo Enrico Rava siamo al caso interessantissimo, forse più unico che raro, di un architetto che recensisce appassionatamente le scenografie degli spettacoli lirici cui ha assistito, immortalando e conservando la memoria dell’evento con esclusiva attenzione al fatto visivo.

            15Negli anni Settanta e poi Ottanta-Novanta del Novecento si collocano le riflessioni dei giovani studiosi Matteo Tamborrino e Lindita Adalberti. Matteo Tamborrino, grazie al rinvenimento di alcuni materiali inediti dell’Archivio Nicolini di Roma, analizza dal punto di vista storico e architettonico lo spazio performativo allestito in via Sabotino, a Roma, dal 13 al 30 settembre 1979, chiamato “Città del teatro”, che fu luogo scenico privilegiato dell’Estate Romana, nonché momento di incontro-scontro dialettico sui temi della progettazione urbana, dell’identità culturale, del ruolo dell’artista.

            16Lindita Adalberti ci conduce in uno dei luoghi più suggestivi ed emblematici della città di Firenze, analizzando lo spazio scenico ideato dal già citato Luca Ronconi per la messinscena di The Fairy Queen al Giardino di Boboli di Firenze (1987). Allestimento che si rivelò problematico per la “natura” del luogo – i suoi colori, le sue prospettive, i suoi segni fissi – costringendo il regista e lo scenografo (Luciano Damiani) a modificare più volte i progetti per l’apparato visivo, fino alla definizione di un “teatro mobile” tra le architetture del piazzale della Meridiana.

            17Il contributo di SilviaCattiodoro affronta il tema trasversale dello spazio espositivo e della figura dello scenografo quale “regista di mostre”. La padronanza nel concatenare progetto ed esecuzione pianificando un tessuto narrativo che tenga insieme in uno spazio predeterminato, fatto di pieni e vuoti, materiali eterogenei e linee di pensiero, è una delle richieste prioritarie nel panorama allestitivo contemporaneo. Come riferisce la studiosa, alcuni eventi espositivi progettati da Carlo Scarpa, Josef Svoboda, Pier Luigi Pizzi possono dirsi pionieristici di una forma peculiare di mostra teatralizzata, rimarcando la duplicità semantica del termine “allestimento”.

            18Il caso di cui si occupa Eva Marinai illustra alcuni dei fenomeni cui si accennava in precedenza, quali la fuoriuscita dai luoghi consuetudinari per lo spettacolo e la progettazione site-specific. Le tragedie che la compagnia Archivio Zeta inquadra all’interno di uno spazio fortemente connotato come il Cimitero del Passo della Futa (quattro drammi del repertorio di Eschilo e Sofocle, messi in scena tra il 2003 e il 2011) rendono il luogo scenico una porta di accesso a un territorio liminale tra la storia recente e quella antica. La riscrittura drammatica si coniuga qui a una riscrittura del paesaggio, facendo del processo creativo un sentiero attraverso la memoria collettiva e gli impulsi emotivi che si possono recuperare dal territorio.

            19Le pagine firmate da Francesca Serrazanetti intendono evidenziare la tendenza di registi, drammaturghi, coreografi e performer ad abbandonare o ridefinire gli spazi convenzionali nel tentativo di interpretare la complessità del reale e reagire alle sollecitazioni che vengono dai macro-fenomeni sociali. Eventi performativi come Limited Edition (inserito al progetto di rigenerazione urbana Unlock the city!) e come i lavori militanti del gruppo DOM-, finalizzati alla ricerca di nuove pratiche abitative ed esperienze collettive di condivisione del paesaggio naturale, tentano di incernierare istanze etiche ed estetiche con strumenti comuni all’urbanistica, al teatro, alle scienze sociali.

            20Che cosa resta di uno spettacolo e come si può rendere fruibile a un pubblico ampio e vario, al di fuori dei contesti accademici, materiali inerti come reperti iconografici, modellini, libretti e partiture, sono le domande che si pone Francesca Fantappiè, portando a esempio un peculiare progetto espositivo cui ha partecipato in prima persona: la mostra “Firenze e la nascita dell’opera”, svoltasi nel 2019 negli spazi del Museo di Casa Buonarroti. La risposta sta nel contemperare esigenze materiali con accorgimenti pratici che rimandano al panorama mediale dell’età attuale, facendo della tecnologia uno strumento divulgativo e della semplificazione un valore condiviso.

            21La lunga frequentazione con la compagnia di danza contemporanea gruppo nanou fornisce a Vittorio Fiore l’occasione di riflettere sulle forme odierne del pensiero coreografico, cioè su cosa voglia dire oggi pensare i movimenti del corpo nello spazio. Con progetti site-specific come Alphabet (2017) e We want Miles, in a Silent way (2019), l’attività di Marco Valerio Amico, animatore della formazione ravennate, ha intensificato una ricerca che coinvolge fortemente l’illuminotecnica, pensata come innesco per attivare lo spazio (ambiente vivo, corporeo, mutevole) e avviare il tracciato coreografico.

            22Il contributo di Jacopo Valsania traduce in forma scritta un’esperienza creativa personale, raccontando i limiti e le possibilità di una progettazione scenografica pensata per uno spazio extrateatrale. Il caso specifico è la rappresentazione di Ciara, la donna gigante, del drammaturgo scozzese David Harrower, allestita a Torino tra il 2022 e il 2023 negli spazi di AreaX, museo interattivo del Gruppo Intesa Sanpaolo. Dal bilanciamento tra spinte estetiche e vincoli dimensionali è nato un dispositivo scenico che, attraverso la polisemia degli oggetti di scena, il disegno luci e i movimenti calibrati degli interpreti ha sfruttato alcuni aspetti dell’ambiente integrandoli nel setting scenografico.

            23Conclude il percorso (aprendo innumerevoli vie secondo un principio rizomatico) il saggio firmato a quattro mani da Anna Maria Monteverdi e Vincenzo Sansone, in cui il presente della scenografia si “proietta” (anche in questo caso le virgolette devono suggerire un doppio senso) nel futuro iperreale e aleatorio reso possibile dalle nuove tecnologie. Attraverso l’analisi di alcuni casi esemplari i due studiosi propongono una riflessione sulle ricadute etiche ed estetiche dell’uso di nuovi dispositivi (video projection mapping, arte generativa, tecnologie interattive) per la progettazione di opere immersive finalizzate alla conoscenza e alla riscoperta di aree urbane e spazi naturali.
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            1Chiunque abbia la necessità di ricostruire uno spettacolo del passato a partire dalle cronache teatrali può notare quanto sia difficile recuperare informazioni sulla scenografia, sui costumi e in generale sull’aspetto visivo.

            2Per lungo tempo le recensioni teatrali hanno seguito un paradigma quasi fisso, una sorta di schema economico e convenzionale sul quale modellare la stesura del pezzo; schema che proviene dalla tradizione culturale e interpretativa centrata sul primato della parola. Secondo questa prospettiva è il testo scritto che offre la misura del valore estetico del dramma e la sua significazione. L’esecuzione scenica, considerata come illustrazione e ampliamento ridondante della pagina, viene valutata essenzialmente dal punto di vista della fedeltà al testo, non tanto per ciò che riguarda la rigida osservanza delle battute e delle didascalie, quanto per il rispetto del senso (ove per senso si intenda il messaggio ovvero il significato profondo del dramma). Non a caso, nelle cronache teatrali della prima metà del XX secolo l’interpretazione registica e attoriale è il più delle volte posta in termini di “resa” del testo.

            3Sensibile è stata la difficoltà dei critici teatrali nell’adeguarsi alle trasformazioni che hanno riguardato le produzioni a partire dagli anni Sessanta e Settanta del Novecento, con la messa in discussione del sistema testocentrico e con la degerarchizzazione dei valori semantici dell’evento performativo. Fino a quel momento, tuttavia, osservatori, recensori e studiosi hanno esaminato la messinscena concentrandosi sull’autore, sull’origine del testo e sui registri linguistici, sullo sforzo interpretativo del regista e degli attori principali nella proposta scenica. Considerazioni relative alla scenografia (così come all’interpretazione dei comprimari e al riscontro del pubblico) erano di norma poste a chiusura del pezzo, limitate a pochi e inessenziali aggettivi qualificativi: segno inequivocabile, questo, della secondarietà di tale aspetto, trattato come un’effimera appendice, poco degna di essere consegnata a una memoria storica.

            4Per questo motivo non è mai esistita una vera critica della scenografia teatrale, in grado non solo di descriverne gli aspetti esteriori ma di soppesarne l’apporto in termini di produzione di significati, di valutarne la congruenza, la novità, la pertinenza, ma anche le dipendenze stilistiche nonché l’influsso esercitato dagli approdi della storiografia artistica.

            5Nel panorama italiano il caso dell’architetto comasco Carlo Enrico Rava è quasi un unicum. I pezzi che Rava scrisse tra gli anni Cinquanta e Sessanta del Novecento furono all’epoca una novità senza precedenti e per quanto mi è noto non replicata nella stampa periodica e nella pubblicistica teatrale.

            6La scarsa notorietà di cui gode oggi rende necessarie alcune annotazioni biografiche. Per quanto vi siano delle zone d’ombra nel suo percorso di formazione, possiamo dire con certezza che si svolse a Milano, tra l’Accademia braidense e il Politecnico, ove conobbe alcuni dei più precoci esponenti della nascente corrente modernista italiana, tra cui Gino Pollini, Luigi Figini, Giuseppe Terragni e poi Adalberto Libera, dando vita alla fugace ma significativa esperienza del Gruppo 7, «comunemente indicato come la prima cellula del movimento razionalista italiano».1

            7Nel 1929 Rava si separò dal gruppo, proponendosi di studiare i temi della mediterraneità e dell’architettura coloniale attraverso viaggi ed esplorazioni facilitati dalle alte cariche ricoperte dal padre, che fu vicegovernatore della Tripolitania dal 1930 al 1931 e governatore della Somalia dal 1931 al 1935.2 La sua attività di progettista maturò proprio nelle colonie italiane, con alcuni edifici pubblici e privati completati a Tripoli, Mogadiscio e Addis Abeba.

            8Naturalmente portato al racconto, alla polemica nonché alla riflessione divulgativa, Rava sostenne l’attività professionale con una solida impalcatura critica e teorica. A partire dal 1926 scrisse di architettura e di arredamento coloniale su alcune riviste, riordinando i suoi scritti in una silloge dal titolo Nove anni di architettura vissuta, uscita nel 1935.3

            9Nell’ultimo scorcio degli anni Trenta Rava fu intensamente attivo nel campo della scenografia cinematografica. Nel solo 1938 firmò le scene per quattro pellicole: Jeanne Doré, di Mario Bonnard, adattamento di una fortunata pièce di Tristan Bernard; Gli ultimi giorni di Pompeo, commedia di Mario Mattoli; L’argine, di Corrado D’Errico; Inventiamo l’amore, di Camillo Mastrocinque.4

            10Il setting di Rava seguì la generica impostazione basata sulla semplicità dei volumi e sulla definizione di zone di contrasto tra superfici chiare e complementi scuri. In sostanza l’attività pratica di Rava non propose soluzioni innovative rispetto a quelle dominanti, che specialmente nel genere della commedia brillante trovarono nella cinematografia americana uno standard di riferimento, fondato sull’assoluta preminenza dei toni chiari, sul gioco delle geometrie funzionale alle inquadrature nelle sequenze di dialogo, e sul trionfo degli oggetti di design (divani con imbottitura capitonné, tende di raso e mantovane drappeggiate, telefoni, ecc).5

            11Mentre l’attività sul campo di Rava può riassumersi in queste poche prove, omologate ai cliché dell’epoca in fatto di architetture e arredi, e concentrate peraltro in un periodo molto limitato, la spinta alla divulgazione e alla formulazione teorica trovò molteplici occasioni di manifestarsi. Rava intervenne su periodici di ambito architettonico, come «Domus», «Lo Stile», «Rassegna di architettura», e su riviste di argomento cinematografico come «Bianco e Nero» e «Cinema», propugnando una metodologia di lavoro circostanziata e soprattutto rivendicando l’importanza di una specifica competenza architettonica tra le maestranze necessarie alla realizzazione di set cinematografici che si vogliano moderni e aggiornati. Si tratta, come dirò, di una rivendicazione che Rava ribadirà in seguito adattandola al contesto del teatro musicale.

            12Va sottolineato che questa appassionata difesa della funzione dello scenografo e del suo libero arbitrio, unitamente alla concezione del lavoro sul set come banco di prova per una complessiva trasfigurazione della realtà attraverso la riprogettazione dei suoi spazi esterni e interni, si pose in maniera originale rispetto al dibattito critico nazionale: un dibattito mancato, in vero, essendo limitato a estemporanee asserzioni individuali.

            13Nondimeno, la situazione sembrò evolvere rapidamente, al punto che in un fascicolo di «Domus» del 1938 Rava giunse ad asserire che la funzione dell’“architetto cinematografico” incominciava ad assumere le attribuzioni e le responsabilità che merita, ritagliandosi una propria identità e pretendendo una consapevole autonomia creativa rispetto al regista «in un ramo che, per diritto, è di sua competenza».6 Questa forma di supervisione supplementare, o «regia estetica», come la chiama Rava, deve agire sulla cornice scenica e architettonica ed estrinsecarsi in particolare «sull’illuminazione ed il taglio delle inquadrature, essendo evidente che il valore plastico e volumetrico di una architettura cambia a seconda delle luci e dell’angolo visuale».7
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