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Nuove coreografie, tra memoria
e limpido sguardo sul presente

Dalla Biennale Danza di Venezia, ultima edizione diretta da Marie Chouinard, a MilanOltre,
Torinodanza, Aperto a Reggio Emilia e Fabbrica Europa a Firenze, la panoramica presenta
gli spettacoli andati in scena nei principali appuntamenti autunnali prima del nuovo /lockdown.

MAS DISTINGUIDAS, ideazione,
regia e interpretazione di La Ribot.
Luci di Eric Wurtz. Musiche di Erik
Satie, Javier Lopez de Guerena,
Rubén Gonzalez, Carles Santos.
Prod. La Ribot, Ginevra. BIENNALE
DANZA 2020, VENEZIA.

Andata in scena appena prima della
sospensione degli spettacoli voluta
dai nuovi decreti, la Biennale Danza di
Venezia si € comunque colorata di sfu-
mature inusuali a causa della pande-
mia. Quarto e ultimo atto curato da
Marie Chouinard, il 14° Festival Inter-
nazionale di Danza Contemporanea,
infatti, oltre a essere stato plasmato a
distanza dalla sua direttrice, si & svol-
to in sua assenza. Rimasta in Canada,
la Chouinard & apparsa solo in video
per la cerimonia di consegna dei Leo-
ni. Lapertura del Festival € assegnata
al Leone d’Oro alla carriera La Ribot,
poliedrica artista spagnola, classe
1962, che del meticciato trai generi ha
fatto la sua cifra distintiva, con Mds
Distinguidas, collezione di diverse e
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brevi performance datata 1997, pre-
sentata in palcoscenico a un pubblico
distanziato e con mascherina. Se a
malincuore abbiamo rinunciato alla
possibilita di esperire lo spettacolo in
prossimita dell’artista, la forza
espressiva di La Ribot, sola e nuda in
scena, e arrivata comunque a colpirci.
Lo si deve alla sua rara capacita di
equilibrare il minimalismo dei gesti
con il massimalismo delle colte cita-
zioni, scintillanti come pepite d’oro
all’interno di una miniera. Cosi, se in
determinate pose del corpo emergono
echi del pittore Veldzquez, i soli movi-
menti delle sue mani mostrano, alla
maniera degli antichi maestri, passi e
sequenze tipici del balletto classico,
compreso I'entrachat royal inventato
dal Re Sole, per poi stemperare il tutto
in sessioni di body painting. Azioni di
un’ironia bruciante quelle di La Ribot
che, offrendosi nuda, indaga con acu-
me lo sguardo degli spettatori sull’'og-
getto d’'arte, cioé lei stessa. Col cartel-
lo al collo «Se Vende» pare concedersi

in pasto alla platea per poi richiamar-
ne vocalmente l'attenzione con la sco-
moda domanda: «De que cuerpo ha-
bl6?». Pezzo dopo pezzo, in sessanta
minuti, le tredici performance, pro-
dotte negli anni da La Ribot grazie ad
acquirenti da lei chiamati «distingui-
shed proprietors», si compongono co-
si sotto i nostri occhi come una pre-
ziosa collana, spingendoci a riflettere
sui possibili limiti della proprieta arti-
stica e sul pericolo di reificazione a cui
puo incorrere I'arte fatta di carne e
ossa. Garmelo A. Zapparrata

FISICA DELLASPRA COMUNIONE,
coreografia di Claudia Castellucci.
Musiche di Olivier Messiaen e
Stefano Bartolini. Luci di Eugenio
Resta. Con Compagnia Mora. Prod.
Societas, Cesena - La Biennale di
Venezia. BIENNALE DANZA 2020,
VENEZIA.

Disarma in maniera positiva il Leone
d’Argento assegnato dalla Chouinard
a Claudia Castellucci, drammaturga

e fondatrice della Societas Raffaello
Sanzio, che ha scelto la danza quale
campo per attuare un’indagine rigo-
rosa volta a riscoprirne i valori sin
dalle fondamenta. Plasmata sulle
musiche del Catalogue d’Oiseaux di
Olivier Messiaen eseguite dal vivo, la
coreografia della Castellucci stupi-
sce per le forme ataviche e primige-
nie realizzate in scena, affermando
cosi I'importanza di ritornare a un
grado zero della danza, per sondare
il rapporto tra i corpi e la relazione
di questi con le dimensioni spaziale e
temporale. Il movimento preciso e le-
vigato dei cinque interpreti, tra cui
spicca per nitore Sissj Bassani, co-
struisce con estrema cura figurazio-
ni geometriche, carole e scale di mo-
vimento attraverso il rapporto
costante con le musiche di Messiaen
ispirate al canto degli uccelli. Dal
battere al levare, il ritmo musicale
trova quindi un puntuale dialogo nei
corpi disciplinati e in divisa scura di
questi cinque giovani, discepoli di un
gruppo che per serieta e impegno ri-
chiama le pratiche monastiche di
epoca hizantina. Rimaniamo, dunque,

ammaliati dalla solidita dell’ensem-

ble in grado di disseminare gesti
simbolici sulla coreografia cristalli-
na, prima pero di sfaldarsi e perdere
la propria organicita nel fastigio fina-
le, musicato da Stefano Bartolini. Ge-
nuino e onesto, lo spettacolo della
Castellucci ci spinge all’inevitabile
accostamento con le pratiche di ini-
zio Novecento di Emile Jaques-Dal-
croze, padre dell’euritmica e speri-
mentatore nella citta-giardino di
Hellerau, non riconosciuto pero
dall'autrice che rivendica il suo esse-
re “primitiva” e slegata dalla tradi-
zione. Carmelo A. Zapparrata

TIME TAKES THE TIME TIME TAKES,
di Guy Nader e Maria Campos.
Regia di Guy Nader. Costumi di
Viviane Calvitti. Luci di Israel
Quintero e Lidia Ayala. Musiche di

Miguel Marin. Con Guy Nader, Maria
Campos, Roser Tutusaus, Héctor
Plaza e Noé Ferey. Prod. Ragscene,
Barcellona - Mercat de les Flors,
Barcelona. BIENNALE DANZA 2020,
VENEZIA.

Imbrigliare I'inesorabile passare del
tempo per vivere con intensita l'eter-
no presente, incarnando il “qui e ora”
in un meccanismo fluido e in conti-
nua trasformazione. £ questa la no-
stra impressione dopo aver assistito
a Time Takes the Time Time Takes,
potente lavoro ideato a quattro mani
da Guy Nader e Maria Campos. Lui li-
banese con una formazione teatrale
e nelle arti marziali, lei catalana con
un background nella contact improvi-
sation e nella danza contemporanea.
Impegnati in scena insieme ad altri
tre interpreti del loro gruppo, Nader
e Gampos sviluppano un affascinante
sistema di corrispondenze tra i corpi
sulle musiche di Miguel Marin esegui-
te dal vivo. La negoziazione continua
del movimento, tipica della contact
improvisation, convive qui con groun-
dwork e freeze provenienti dall’hip
hop, traducendosi in un andamento
inarrestabile che imbriglia I'energia
creata per incanalarla in diverse di-
rezioni. Con il loro spostamento i cor-
pi tracciano nello spazio traiettorie
curvilinee, enfatizzate da diversi bar-
rel turn acrobatici che liberano I'e-
nergia accumulata, riportando sem-
pre pero il tessuto coreografico in
una posizione di equilibrio. Lintero
meccanismo sviluppato con acume
dai due autori pare, infatti, essere
governato da un pendolo invisibile
che, pur oscillando in continuazione
da una parte all’altra, torna sempre
nella posizione di partenza. | principi

del moto armonico, con il loro ineso-
rabile ritorno alla posizione di equili-
brio, si incarnano dunque in ingra-
naggi umani, pendoli e ruote dentate
di un orologio immaginario che inglo-
ba I'intero palcoscenico. Sfida ardua
quella di rendere tangibile il tempo
dai cui pero Guy Nader e Maria Cam-
pos escono vincitori, regalandoci un
lavoro da noi gustato dall’inizio alla
fine senza mai staccare gli occhi dal-
la scena. Carmelo A. Zapparrata

PIANO WORKS DEBUSSY,
coreografia di Lisbeth Gruwez.
Drammaturgia di Bart Meuleman.
Scene di Marie Szersnovicz. Luci
di Stef Alleweireldt. Musiche

di Claude Debussy. Con Lisbeth
Gruwez e Claire Chevallier. Prod.
Voetvolk, Mechelen (Be) e altri
partner internazionali. BIENNALE
DANZA 2020, VENEZIA.

Icona della danza europea, Lisbeth
Gruwez seduce grazie alla propria
capacita di incarnare gli impulsi sce-
nici con impeto felino. Formatasi alla
Royal Ballet School di Anversa e con
Anne Teresa De Keersmaeker, ha la-
vorato con Wim Vandekeybus e Jan
Fabre. Magisteri questi rielaborati
dalla Gruwez in maniera del tutto
personale e diffusi attraverso Voet-
volk. Proprio sul rapporto quasi car-
nale tra danza e musica prende le
mosse Piano Works Debussy, presen-
tato in prima nazionale alla Biennale
Danza. Prima creazione in cui la
Gruwez si confronta con le partiture
classiche, lo spettacolo si sviluppa
come un dialogo intimo e tutto al
femminile, a cui fa da sfondo una pa-
rete dorata in continuo movimento.
Autrice e interprete al tempo stesso,

la Gruwez inanella, quindi, moti conti-
nui sul suono prodotto dalla pianista
Claire Chevalliere, rispondendo alle
melodie del compositore francese
con innumerevoli cambi di direzione.
Come vere e proprie scintille, le va-
riazioni di movimento sembrano ani-
mare lo spazio scenico con fuochi fa-
tui, disseminati nelle diverse altezze
assunte dal corpo della Gruwez. Com-
plici, come officianti di chissa quale
sortilegio, le due tessono in scena un
ordito dalle sfumature cangianti, do-
ve trovano posto persino pose in gra-
do di evocare i quadri di Goya € i pas-
saggi delle gru in riva ai fiumi.
Dall’inizio sino alla fine Lisheth
Gruwez non smette di palpitare, in-
carnando le dolci musiche di Debussy
a tutto tondo, espresse con intensita
e dinamiche sempre differenti. Il ve-
loce uso dei piedi, infatti, cede il po-
sto alle opposizioni del torso e que-
ste al volto sempre espressivo in un
riuscito lavoro che pone l'accetto sul
performer, vero termometro di ogni
coreografia. Carmelo A. Zapparrata

PORTRAIT DE FREDERIC TAVERNINI,
coreografia di Noé Soulier. Luci di
Victor Burel. Musiche di Matteo
Fargion e altri. Con Frédéric
Tavernini e Noé Soulier. Prod.

Nd Productions, Parigi - Centre
National de Danse Contemporaine,
Angers. BIENNALE DANZA 2020,
VENEZIA.

Visto raramente alle nostre latitudi-
ni, il giovanissimo Noé Soulier & gia
considerato in Francia una nuova
promessa. Che sia la capacita di
equilibrare gli schemi del classico e
del contemporaneo, data dagli anni
trascorsi sia alla Canada’s National
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Ballet School sia al P.A.RT.S. di Bru-
xelles, oppure gli studi filosofici alla
Sorbona, al parigino Soulier non
manca di certo la capacita di pla-
smare coreografie complesse e ibri-
de, da gustare in ogni singolo istan-
te. Basta vedere lo straordinario
Portrait de Frédéric Tavernini, pre-
sentato al festival lagunare e di diffi-
cile catalogazione in grado, pero, di
accendere tutti i neuroni dello spet-
tatore. A meta strada tra un ritratto
vivente e una serata di arguto caba-
ret, questa creazione di Soulier vede
impegnato in scena lo stesso autore
quale pianista e commentatore ¢ il
grande performer Tavernini, gia ma-
turo interprete di firme del calibro
di Béjart e Forsythe, solo per citarne
alcuni. Con andamento quasi da jazz
club, il quadro di Tavernini che Sou-
lier dipinge in maniera estempora-
nea prende a poco a poco forma. Si
analizzano i suoi dodici tatuaggi pri-
ma che lo statuario Tavernini si lanci
in diversi passi classici sino a far ri-
emerge i balanchiniani Apollo e The
Four Temperaments, tra le note di
Stravinsky e Hindemith suonate dal
vivo dallo stesso Soulier. Il palcosce-
nico diventa per Tavernini un grande
corso d’acqua dove specchiarsi, ac-
cennando virtuosismi ballettistici
prima di mostrare i propri tatuaggi
sulle musiche del Lago dei cigni e of-
frirsi poi in maniera intima e sincera
agli spettatori, accarezzato dalle
melodie di Chopin. Il movimento qui
genera memoria e viceversa pla-
smando un ritratto che esplora il
bios del performer sin nei suoi an-
fratti piu reconditi, dove il fattore
tempo rompe i propri steccati unen-
do ricordi passati e desideri futuri.
Carmelo A. Zapparrata
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TRA LE LINEE, di Simona Bertozzi e
Claudio Pasceri. Musiche di Next,
New Ensemble Xenia Turin. Scene e
luci di Giuseppe Filipponio. Costumi
di Katia Kuo. Gon Giulio Petrucci,
Manolo Perazzi, Sara Sguotti,
Oihana Vesga, Simona Bertozzi.
Prod. Torinodanza Festival e Teatro
Stabile Di Torino-Teatro Nazionale

- EstOvest Festival, Torino - Nexus,
Bologna - MilanOltre, Milano.
FESTIVAL MILANOLTRE.

Musica e danza - scriveva Merce Cun-
ningham - «possono essere due entita
separate, indipendenti e interdipen-
denti, che condividono un tempo comu-
ne». Da presupposti non dissimili &€ na-
ta la collaborazione tra il musicista
Claudio Pasceri e la coreografa Simo-
na Bertozzi, che hanno sperimentato
un rapporto di stretta relazione ma al-
lo stesso tempo di liberta e di assenza
di gerarchie. Sul palco, un quartetto
d’archi suona dal vivo una potente e
varia partitura che spazia dal grande
repertorio d’autore (Beethoven), fino
alla musica contemporanea (Riccardo
Perugini e Wolfgang Rihm). Cinque in-
terpreti (tra loro la stessa Bertozzi,

che svetta sul gruppo come un corifeo)
tracciano un percorso di progressivo
svelamento e liberazione, sottolineato
anche dal bellissimo disegno luci di
Giuseppe Filipponio: bozzoli informi av-
volti in palpitanti involucri di plastica -
I'immagine & una delle pil suggestive
dello spettacolo - prendono pian piano
vita e riconquistano verticalita, dinami-
ca, possibilita di interazione. Le se-
quenze gestuali, che come sempre in
Bertozzi rifuggono ogni dimensione di-
dascalica ed estetizzante, attraversa-
no lo spazio vuoto con soli, passi a due,
rari ma emozionanti momenti corali.
Lultima parte del lavoro segna un cam-
bio di rotta deciso, anche rispetto alle
precedenti creazioni della coreografa.
| performer, biancovestiti in pieno stile
contemporaneo con scarpe da tennis,
felpe con cappuccio, canottiere e mini-
gonne, fanno apparire davanti agli oc-
chi dello spettatore immagini di un va-
sto repertorio pubblico e condiviso:
dalle linee algide e scolpite della sta-
tuaria antica, fino a inaspettati flash
della contemporaneita, tra Black Lives
Matters, pugni chiusi, gilet gialli e rivo-
luzione degli ombrelli. | danzatori, in-
carnando i gesti di violenza e conflitto
senza cedere al mimetico e al rappre-
sentativo, evocano e depositano un ar-
chivio mnemonico del nostro inconscio
di cittadini. Cosi, nello spazio di liberta
conquistato “tra le linee”, I'individuale
diviene collettivo. E sulle note accese di
un violoncello classico, si riafferma il
valore politico del corpo danzante.
Maddalena Giovannelli

EXCELSIOR, ideazione, coreografia
e regia di Salvo Lombardo. Musiche
di Fabrizio Alviti. Luci e video di
Daniele Spano e Luca Brinchi.

Costumi di Chiara Defant. Con
Jaskaran Anand, Cesare Benedetti,
Lucia Cammalleri, Leonardo

Diana, Fabritia D’Intino, Giuseppe
Vincent Giampino, Daria Greco.
Prod. Théatre National de Chaillot,
Parigi - Festival Oriente Occidente,
Rovereto e altri 3 partner. FESTIVAL
MILANOLTRE.

Gennaio 1881: alla Scala di Milano de-
butta Ballo Excelsior di Luigi Manzotti,
destinato a diventare un cult. Un inno
alle magnifiche sorti del secolo che si
sta salutando, un patriottico e spetta-
colare saluto al nuovo. 0ggi il coreo-
grafo Salvo Lombardo si domanda
quale sia I'eredita culturale di quella
scintillante rappresentazione dell’i-
dentita nazionale. Le risposte, va da
sé, non sono rassicuranti. Riappro-
priandosi dell’idea stessa di “Esposi-
zione Universale”, Lombardo propone
agli spettatori una sfilata video di or-
rori e contraddizioni odierne: barconi
di migranti e lussuosi yacht, conflitti
innescati dalle scrivanie dell’econo-
mia nelle periferie del mondo. E cosa
resta delle bandiere e delle lampadine
tricolori che coloravano di amore per
la patria la sala scaligera? Solo un la-
cero vessillo che per tre lunghi minuti
viene shranato e conteso da lupi fero-
c¢iin un paesaggio desolato: la potente
e crudele opera video (una creazione
di Filippo Berta del 2011) & posta dal
coreografo come amara chiosa all’in-
tero spettacolo. Sul palco, sette per-
former attraversano danzando molti
(forse troppi) simboli caldi del nostro
tempo, in un ritmatissimo e vertigino-
so caleidoscopio di immagini: cartine
geografiche del terzo mondo, twer-
king, fucili, piante da giungla africana,
crinoline, Barbie, can can. Excelsior
prende di petto alcuni dei temi piu
controversi del dibattito contempora-
neo (razzismo, sessismo, appropria-
zione culturale, colonialismo), e ha il
merito di affrontarli non con una
drammaturgia “a tesi”, moraleggiante
e predicatoria, ma con la giocosa e
seducente energia di un balletto da
avanspettacolo. Parola d’ordine: “de-
colonizzare”, cominciando dal nostro
immaginario e dalle forme del balletto
classico per arrivare fino all'esperien-
za spettatoriale. Last but not least. Fa
bene al cuore vedere finalmente un
coreografo sotto i quarant’anni che
prova (complice anche 'ampia siner-
gia produttiva) a comporre una parti-
tura spettacolare di largo respiro,

con un cast nutrito e ampie geome-
trie spaziali, senza farsi schiacciare
dai dominanti format a solo, prodotti
prét-a-porter per i ghetti under 35.
Maddalena Giovannelli

BEST REGARDS, di e con Marco
D’Agostin. Suono e grafiche di
Lska. Testi di Chiara Bersani,
Marco D’Agostin, Azzurra
D’Agostino, Wendy Houstoun. Luci
di Giulia Pastore. Scene di Simone
Spanghero, Andrea Sanson. Prod.
Van, Bologna e altri 4 partner
internazionali. TORINODANZA
FESTIVAL 2020.

GCome si scrive una lettera che non
avra mai risposta? Otto anni dopo la
scomparsa di Nigel Charnock, Marco
D’Agostin firma il suo messaggio al
performer e coreografo britannico. E
forse non avrebbe potuto farlo prima.
E oggi, infatti, che & evidente quanto
Charnock abbia influenzato I'artista
veneto, come da lui stesso dichiarato
a inizio spettacolo: «Nigel ha segnato
in maniera netta il mio modo di pen-
sare la danza. Rappresentava ai miei
occhi la possibilita che in scena tutto
potesse accadere ed esplodere». Ed &
proprio cid che vediamo in Best Re-
gards: un incipit lento, parlato, sul fi-
lo della nostalgia, lascia spazio a un
one-man-show. Una tenda luminosa
da avanspettacolo, kitsch al punto
giusto, incornicia le entrate e le usci-
te in scena, continue, energiche, par-
late, cantate, danzate. Sfoggia una
spada laser, impugna una pistola spa-
ra banconote, srotola un mini red
carpet, fa le mosse delle cheerleader,
microfono alla mano intona New York
New York. La scena si riempie di bolle
di sapone e coriandoli, mentre sul
fondo scorrono le parole che la per-
former Wendy Houstoun ha dedicato
a Nigel Charnock, collega e amico, po-
chi giorni dopo la morte. Una mancia-
ta di frasi che ben descrivono, secon-
do Marco D’Agostin, I'energia
strabordante, il senso dell'umorismo,
I'acutezza, I'essere too much del per-
former inglese. Best Regards é una
lettera appassionata, non priva di iro-
nia e leggerezza. Un assolo nel quale
si puo rintracciare il senso di gratitu-
dine per un maestro, senza sconfina-
re pero nella celebrazione. Non gua-
sta un pizzico di commozione, sul
finale, quando Marco D’Agostin chiede
al pubblico di cantare il suo saluto,
rendendolo, cosi, partecipe di una

mancanza. «You are the dark, | see
the stars. You died so | could live and
dance». Rossella Porcheddu

DON JUAN, coreografia di Johan
Inger. Dramaturg Gregor Acuna-
Pohl. Scene di Curt Allen Wilmer
(aapee) con estudiodeDos. Costumi
di Bregje van Balen. Luci di Fabiana
Piccioli. Musiche di Marc Alvarez.
Con 16 danzatori. Prod. Fondazione
Nazionale della Danza/Aterballetto,
Reggio Emilia. FESTIVAL APERTO,
REGGIO EMILIA.

Il Don Juan di Johan Inger & un sedut-
tore suo malgrado, € lo specchio del
desiderio femminile, non conquistato-
re di donne ma uomo che si adatta alla
donne, uomo che € in cerca sempre e
comunque della figura femminile per
eccellenza: la mamma. Tutto parte
dall’labbandono/distacco fra madre e
figlio. Seguendo I'intuizione di Jacques
Lacan, ripresa e analizzata da Fabio

Galimberti (// principe nero. Don Gio-

vanni un sogno femminile), il seduttore
finisce col diventare una sorta di fan-
tasma femminile. Tutto cio che accade
in scena appartiene a una visione oni-
rica in cui Don Juan & al tempo sogget-
to e oggetto di amore, seduzione e pas-
sione. Gosi Don Giovanni si offre come
desiderio dell’'ultima avventura erotica
per Zerlina (una Lolita con tanto di cic-
catraidenti che sa di sfida sessuale)
prima del matrimonio, si presenta co-
me amante sottomesso per Tisbea, co-
me oggetto di passionalita per Donna
Ana, insoddisfatta del marito Ottavio.
Tutto questo sulla scena accade con
energia, con sfida, con un disegno co-
reografico che sa tener conto della
tradizione ballettistica di Don Giovanni
come della lezione della contempora-
neita. | sedici danzatori in scena, le
musiche originali di Marc Alvarez, le
scenografie cupe ed essenziali di Curt
Allen Wilmer regalano una sorta di ko-
lossal coreografico a cui si assiste con
piacere e stupore: I'intensita del pen-
siero scenico si coniuga con la piace-
volezza che sa farsi mondo e avvolgere
lo spettatore. Nicola Arrigoni

PERPENDICOLARE, di e con Cristina
Dona, Daniele Ninarello, Saverio
Lanza. Prod. Fondazione Fabbrica
Europa, Firenze - Ass. Cult.
Godeduomo, Torino e altri partner.
FESTIVAL FABBRICA EUROPA,
FIRENZE.

L’'alba del nuovo giorno & il risveglio
dei sensi. Tutti quanti sono, lungo
una linea che prende la via del capo,
ossia di cio che sta in alto, lo zenit, e
arriva fino in basso, ai piedi per ter-
ra. Perpendicolare di e con Cristina
Dona, Daniele Ninarello, Saverio Lan-
za, visto a Fabbrica Europa 2020, &
un incontro di danza, musica e paro-
le che liberano il corpo dall'immobi-
lita di troppe notti, in cerca della lu-
ce di un’altra possibilita comune. E
uno spettacolo, per cosi dire, di
“danza canzone”, mutuando da Gior-
gio Gaber e Sandro Luporini il termi-
ne di teatro canzone. Brani inediti,
scritti per 'occasione, e alcuni tra i
testi pit noti della Dona, risuonano e
rifioriscono nei movimenti di Nina-
rello. Lunione &€ magica e raffinata,
riesce a indagare direzioni, intrecci
profondi e inusuali, plasmati e ricu-
citi da Lanza, musicista e composito-
re. La coreutica e il concerto si sco-
prono mondi vicini, intimamente
connessi. Non ¢’é scenografia, sol-
tanto gli strumenti, chitarre, tastie-
re, microfoni, ovvero i campi, i poli
di energia e vitalita tra cui la coreo-
grafia si accende di un’attitudine
rock quasi da jam session. | tre arti-
sti sono dentro se stessi e con i
compagni di viaggio. Fanno la pro-
pria parte, ma il dialogo € scambio
vero, quindi ognuno sperimenta an-
che la parte dell’altro: il danzatore
suona e canta, la cantautrice balla. E
alla fine tutti insieme danno vita a
unico “meccanismo” di abbracci ten-

tati e inchini ripetuti. Perpendicola-

re e dunque un dialogo che si fa invi-
to all’ascolto, a oltrepassare le
distanze, i confini. Non a caso, il tito-
lo & lo stesso dell’omonima canzone
nell’aloum del 2014 di Cristina Dona:
Gosi vicini. Matteo Brighenti

SAVE THE LAST DANCE FOR

ME, di Alessandro Sciarroni.
Costumi di Ettore Lombardi.
Musiche di Aurora Bauza e
Pere Jou (Telemann Rec.).

Con Gianmaria Borzillo e
Giovanfrancesco Giannini.Prod.
corpoceleste_C.C.00#, Ancona
- Marche Teatro, Ancona e altri
3 partner. FESTIVAL FABBRICA
EUROPA, FIRENZE.

Lumanita della geometria sono due
corpi in simbiosi che cadono nel re-
ciproco abbraccio. Gianmaria Borzil-
lo e Giovanfrancesco Giannini non si

lasciano mai, sono I'uno lo slancio
dell'altro, dentro una danza che & un
moto continuo, perpetuo. Save the
Last Dance for Me di Alessandro
Sciarroni ha il passo ipnotico di uno
studio vertiginoso sul senso di esse-
re una cosa sola, farla muovere e
darle uno spazio che va oltre il tem-
po. Le figure sono quelle della polka
chinata, un ballo bolognese di cor-
teggiamento eseguito in origine da
soli uomini e risalente ai primi del
Novecento: fisicamente impegnativo,
quasi acrobatico, prevede che i dan-
zatori girino vorticosamente mentre
si piegano sulle ginocchia fino quasi
aterra. Giancarlo Stagni, maestro di
balli filuzziani, ha ridato vita a que-
sta antica pratica grazie all'analisi di
alcuni video degli anni Sessanta.
Sciarroni I’ha scoperta nel dicembre
2018, quando a praticarla in Italia
erano soltanto in cinque. Per questo,
alla performance si € accompagnata
una serie di workshop per diffonde-
re una tradizione popolare che &
davvero a rischio di estinzione. Dun-
que, &€ una creazione, ma & anche
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un’opera di trasmissione. E qualcosa
di arcaico e, insieme, modernissimo.
A una prima parte piu tecnica, segue
una seconda in cui la tensione si
scioglie in seduzione e ti conquista.
Borzillo e Giannini scavano nella loro
relazione giro dopo giro, trovando
nella fatica il modo di resistere ¢ il
piacere sempre di un sorriso, che
vuol dire trovarsi li, in quel preciso
momento. Il me & te, & noi: I'uno sal-
va l'altro. «Ancora», si sussurrano,
prima di ripartire di nuovo uniti. Con
la forza, lo stupore e la bellezza di
una promessa tenuta per mano.
Matteo Brighenti

In apertura, La Ribot in Mds
Distinguidas; a pagina 79, Fisica
dell'aspra comunione e Piano Works
Debussy (tutte e tre le foto sono
courtesy La Biennale di Venezia/©
Andrea Avezzu); nella pagina
precedente, in alto, Marco D’Agostin
in Best Regards; in basso, Tra le linee
(foto: Luca Del Pia); in questa pagina,
Don Juan (foto: Viola Berlanda)

e Save the Last Dance for Me (foto:
Claudia Biorgia e Chiara Bruschini).
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