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UNIONE ITALIANA LIBERO TEATRO

Lombardia

Progetto Formativo 2013-2014

in collaborazione con 

Prof. Gaetano Oliva

Docente Università Cattolica di Milano

Proposta 2014

Giornate di Studio 8 ore / Seminari (8-16 ore i seminari a seconda delle esigenze)
Ciclo di 3 incontri (una giornata di studio e due seminari) per il 2014

Periodo

- Giugno-luglio 2014 

- Settembre 2014

- Dicembre 2014

Destinatari. Il taglio didattico utilizzato rende il percorso idoneo ad attori, registi, operatori teatrali, educatori alla teatralità, a laureati e studenti con specializzazione in teatro e arti performative; a insegnanti, docenti, educatori che intendono acquisire uno strumento pedagogico innovativo e competenze nel campo dell’Educazione alla Teatralità. I percorsi, inoltre, sono rivolti a tutti coloro che praticano il teatro per passione e che vedono il “fare teatro in prima persona” un’occasione di sviluppo della propria consapevolezza e della propria creatività personale.

Storia del Teatro del Secondo Novecento: Il corpo dell’attore, il corpo del teatro 

Il Teatro fuori dal teatro e il Teatr Laboratorium di Jerzy Grotowski

Durata: Un incontro di 8 ore.

Presentazione.

La giornata di studio traccerà le linee teoriche e storiche del teatro del Secondo Novecento a partire dalla prospettiva pedagogica dei registi-pedagoghi.

La pedagogia teatrale del Novecento si è concentrata enormemente sull’attore in quanto persona creativa; in particolare nella ricerca espressiva del secondo dopoguerra grande spazio ha avuto il recupero dell’attitudine a comunicare emozioni e azioni con il corpo, attraverso il gesto, il movimento, la mimica, elementi che conservano sempre una forza espressiva di prim’ordine e di valore universale. Il teatro del novecento (mettendo al centro del suo lavoro il suo essere arte carnale) si è distinto come il luogo dell’attore-corpo creativo: la creatività, come capacità di trasformare, costruire e produrre, si è declinata nella produzione dell’atto creativo, ossia di un’azione a cui soggiace lo sviluppo di un determinato processo e uno specifico stato dell’essere. La pedagogia teatrale pertanto, concentrandosi sullo sviluppo della consapevolezza corporea per la formazione di un attore nuovo, ha favorito anche la consapevolezza del sé della persona, attraverso un processo di presa di coscienza del proprio corpo e delle sue potenzialità espressive. 
Nel secondo novecento si è poi determinato un ulteriore passaggio etico ed estetico: “Il teatro fuori dal teatro”: le ricerche dei registi-pedagoghi, infatti, sono culminate con la rivoluzione grotowskiana de L’Arte come veicolo che portò il teatro a trasformarsi da fine a mezzo, ossia ad essere e diventare uno strumento efficace di conoscenza e di scoperta della propria consapevolezza - acquisita nel corpo e con il corpo – e in una ricerca spirituale profonda.

La drammaturgia: dalla scrittura creativa alla scrittura teatrale

Durata: Seminario teorico-pratico (8-16 ore a seconda delle esigenze).
Scrivere è indubbiamente un atto creativo, ma la scelta di come esprimersi è anche questione di organizzazione. Il lavoro sulla parola è, prima di tutto, un lavoro sul pensiero, che si trasforma e prende forma man mano in una costruzione di più parole, in un racconto e poi può trasformarsi in dramma, un testo teatrale che contiene un’azione scenica.
La scrittura creativa nasce dall’applicazione delle potenzialità creative, presenti in forme diverse in tutte le persone, e consente di elaborare soluzioni nuove, inedite e originali di scrittura. Tale scrittura è un’attività che include la complessità del pensiero in un percorso dialettico che oscilla tra la parte intuitiva e quella razionale della mente. È importante far procedere la stesura di un testo da una fase preparatoria, creando così un’anteprima di luoghi, odori, suoni, atmosfere, personaggi, trame che si vogliono raccontare. Lo scrittore mette in campo gli elementi della creatività della persona stessa: fantasia, invenzione, immaginazione, originalità; dal momento stesso in cui pensa una storia deve far uso di tutti e cinque i sensi perché l’immaginazione creativa viene alimentata dalla capacità di tradurre la realtà in fantasia, rielaborando in maniera originale le conoscenze acquisite dalle esperienze.
La drammaturgia è un aspetto molto particolare della scrittura in relazione alle arti espressive. Tramite il lavoro degli attori, la drammaturgia si realizza in un’azione che accade in presenza di un pubblico che non guarda solo con gli occhi, ma con tutti i sensi, i sentimenti e la ragione. La specificità della drammaturgia è quindi quella di essere una parola scritta in “azione”. Il testo teatrale è un testo performativo, cioè contiene parole che portano all’azione che si compirà attraverso il lavoro degli attori. La scrittura di un testo teatrale diventa una possibilità per dar forma a ciò che si sente, attraverso una serie di momenti in cui si impara e ci si allena a farlo in maniera corretta. La scrittura di un testo teatrale, intesa come attività organizzata e finalizzata, risulta essere, quindi, uno strumento molto forte per portare fuori dalla propria interiorità qualcosa e riprodurla nero su bianco. La specificità delle parole del teatro, oltre a quella di essere “mondi in potenza” non è solo quella di raccontare una storia, ma di far vivere una storia: l’autore (il drammaturgo) sparisce e lascia il posto ai personaggi che, appunto, agiscono nel qui e ora della vicenda; chi scrive deve aver la capacità di immaginare che cosa stia accadendo tra i personaggi e come essi debbano caratterizzarsi in maniera verosimile (in quello che dicono e in quello che fanno) al fine di dar vita a una rappresentazione logica e coerente. Per riuscire a creare un testo del genere occorre aver un’idea di teatro che coniughi il lavoro di creazione e definizione del testo con quello performativo dell’attore e della scena.
Obiettivi.
Il percorso formativo intende fornire una conoscenza di base e gli strumenti teorico-pratici per comprendere meglio e a fondo il linguaggio della scrittura in teatro. Il taglio didattico utilizzato sarà laboratoriale e procederà ad analizzare con esercitazioni guidate la specificità del testo teatrale a partire dalla scrittura creativa.

Contenuti.

- Il laboratorio della scrittura creativa: dalla parola al testo teatrale (un percorso di scrittura creativa: poesia, prosa, narrativa, drammaturgia). 
- Il testo letterario e il testo teatrale: il passaggio da un modello all’altro.
- Il modello drammaturgico e la specificità del testo teatrale.

L’obiettivo è quello di prendere consapevolezza del linguaggio della scrittura nel contesto del teatro sia per quanto riguarda l’analisi dei testi, sia per quanto riguarda il lavoro di “drammaturgo di compagnia”: il lavoro sul testo per l’adattamento alle esigenze delle compagnie; la scrittura di nuovi testi teatrali. 

Il percorso, altresì, vuole fornire strumenti teorico-pratici per dare “dare forma” a drammaturgie in relazione alla realizzazione di progetti creativi di Educazione alla Teatralità nei contesti educativi.

Lo studio del personaggio attraverso i linguaggi della comunicazione teatrale
Durata: Seminario teorico-pratico (8-16 ore a seconda delle esigenze)
Obiettivi. 
L’interpretazione di un testo, di una narrazione, di un personaggio, da parte dell’attore consiste nella creazione di una sensazione o di un’immagine in precedenza elaborata dall’autore attraverso la scrittura, in un’azione scenica (fisica). Tramite l’uso dei diversi linguaggi performativi. L’attore impara un testo entrando nel mondo voluto dall’autore, per poi riviverlo, ricrearlo, secondo i propri modi di espressione, sia come idea, sia come azione.

L’attore nella costruzione di un personaggio, può intervenire con la ricchezza di propri mezzi creativi ed espressivi, approfondendo, completando, senza mai però snaturare il testo. L’opera teatrale nata nell’immaginario dell’autore, trova la sua maggior completezza con l’opera creatrice dell’attore. L’attore per compiere questa creazione e messa in forma (la creazione e l’interpretazione) del personaggio utilizza i linguaggi della comunicazione teatrale: il corpo e la comunicazione non verbale (il corpo e il comportamento inviano continuamente messaggi, il codice gestuale è una forma di comunicazione); la prossemica (la comunicazione non verbale è caratterizzata dalla presenza di vere e proprie regole e convenzioni utili per orientare il proprio comportamento e per interpretare quello degli altri) e l’organizzazione dello spazio scenico; la comunicazione verbale (il discorso orale è un atto linguistico molto complesso in cui entrano in relazione diverse componenti: il significato letterale del testo e la sua costruzione, l’uso del lessico, il modo dei verbi, la punteggiatura e l’ordine delle parole; il tono della voce, l’intenzione comunicativa, le emozioni e la qualità della voce: il tono le risonanze, il controllo di articolazione, ecc.).
Il lavoro di costruzione di un personaggio è, per tanto, un atto creativo composito e articolato e può variare a seconda del metodo pedagogico scelto. Esistono però alcune condizioni generali (funzioni) che servono come tracce del percorso: la conoscenza dell’idea dell’autore e lo studio approfondito del testo; l’acquisizione e l’interiorizzazione dell’opera da parte dell’interprete;  la trasformazione delle immagini del testo in azioni sceniche attraverso i linguaggi performativi; la scelta di un metodo pedagogico per la costruzione delle azioni sceniche.
Il percorso formativo intende fornire una conoscenza di base e gli strumenti teorico-pratici per affrontare lo studio del personaggio in teatro a partire dai linguaggi della comunicazione. Il percorso di consapevolezza del sé (il lavoro dell’attore su di se), intatti, trova il suo naturale completamento nel percorso sulla relazione con l’altro da sé (il lavoro dell’attore sul personaggio). Tale studio porta a migliorare la capacita di comunicazione-azione incrementando la propria flessibilità. Il laboratorio sui linguaggi attraverso l’improvvisazione permette di raggiungere tale finalità. Esso, infatti, sviluppando l’osservazione, la mimesi fisica e lo spostamento del punto di vista mette in discussione la propria personalità arricchendola. Si favorisce cosi la capacita di relazione, l’ampliamento della disponibilità all’incontro con l’altro.
Contenuti.

I linguaggi della comunicazione teatrale nello studio del personaggio:

- L’utilizzo del corpo: 
Il linguaggio non verbale: dal gesto al movimento creativo.
Il linguaggio vocale e verbale: dal suono alla parola.
La prossemica e lo spazio.

- Lo studio del personaggio:

Il personaggio (ricerca di tipologie, caratterizzazione, costruzione del personaggio, lo studio del testo e la creazione di azioni fisiche e sceniche).
Lo studio di un testo (elementi per la definizione delle azioni sceniche: analisi delle battute, la costruzioni ritmica degli atti e delle scene, i nuclei emotivi, la rivelazione scenica del personaggio).
La costruzione del personaggio attraverso l’improvvisazione.
