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partner Rihoko Sato danza Bones in Pages da-
vanti a un’installazione (creata da lui stesso)
che rappresenta una sorta di immensa libreria
(è un lavoro del 1991). Non manca un beniamino
del festival come il coreo-regista belga Alain
Platel con i suoi Ballets C. de la B. e ritorna
anche un coreografo singolare e provocatorio
come Olivier Dubois con un lavoro ispirato alla
forza del vento. Tutta una sezione del festival è
poi dedicata al “panorama italiano” e, come
sempre, diversi sono gli spettacoli che confina-
no con il mondo del circo. Per altre informazio-
ni, vedi Cartellone.

I confini di Oriente-Occidente
“Corpi e confini” questo è il titolo della prossi-
ma edizione di Oriente Occidente che si tiene a
Rovereto dal 30 agosto all’11 settembre. La
manifestazione è aperta da Jan Fabre, artista
eclettico e iconoclasta che qui medita sul “con-
fine senza ritorno”, la morte, con Attends,

Attends, Attends… (pour mon père) (“aspetta,
aspetta, aspetta.. per mio padre”). Seguiranno
la Batsheva Dance Company, l’estetica hip hop
di Kader Attou, Emio Greco con il Ballet de
Marseille e la compagnia Ariadone. Il coreogra-
fo Luca Veggetti propone poi vari progetti “site
specific” dentro e fuori il MART (Museo d’Ar-
te Contemporanea di Trento e Rovereto), met-
tendo in relazione danza, architettura e arti vi-
sive.

Coreografi

Crystal Pite attraverso la
Manica
La stagione 2016/2017 è una stagione impor-
tante per Crystal Pite. Due sue creazioni sono
attese rispettivamente all’Opéra di Parigi e al
Covent Garden di Londra. Canadese, ha oggi 46
anni ed è considerata da sempre una
“forsythiana” (avendo danzato con l’ex Ballet-
to di Francoforte sotto la direzione di William
Forsythe, e facendo appunto parte di quella
generazione di autori influenzati dal coreografo
americano); ha dal 2002 una sua compagnia a

Sasha Waltz apre Romaeuropa
Dido & Aeneas di Henry Purcell con coreogra-
fia e regia di Sasha Waltz apre il 14 settembre gli
appuntamenti con la danza al Romaeuropa
Festival. Primo esperimento con l’”opera-bal-
letto” della coreografa tedesca, questo suo “Di-
done ed Enea” del 2005, fu accolto con succes-
so e impressionò per la sua “danza acquatica”
in un’immensa vasca d’acqua in scena. Nel cor-
so dell’autunno il festival romano invita poi
vari altri nomi di punta della coreografia inter-
nazionale, da Hofesh Shechter con il suo ultimo
lavoro, Barbarians (che recensiamo in queste
pagine) ad Anne Teresa De Keersmaeker con

Rain, lavoro del 2001 su musica di Steve Reich;
dalla danza brutale e virtuosistica di Wim
Vandekeybus con uno dei suoi maggiori succes-
si, In Spite of Wishing and Wanting (1999), a un
performer innovativo e “di frontiera”, che gioca
con le percezioni e l’illusionismo scenico, come
Pierre Rigal. Per i dettagli, vedi Cartellone.

Sfila TorinoDanza
In risonanza con la Biennale della Danza di Li-
one anche quest’anno TorinoDanza propone
un “Défilé” (il 24 settembre) che invaderà le
strade del capoluogo piemontese. Il festival si

svolge dal 6 settembre al 7
novembre in vari luoghi di
Torino e dintorni (soprattut-
to le Fonderie Limone a
Moncalieri). Tra i nomi di
spicco della coreografia in-
ternazionale da notare Ohad
Naharin con Three per la sua
Batsheva Dance Company,
Angelin Preljocaj che con la
sua compagnia ripropone
una serie di duetti di suoi la-
vori e il famoso
Annonciation, e Saburo
Teshigawara che con la sua

Romaeuropa: Sasha Waltz and Guests: “Dido and Aenea”, c. Sasha Waltz (ph. J. Williams)

Candoco

Dance

Company:

“Beheld”,

c. Alexander

Whitley

Crystal Pite in prova (ph. L. Thomas)
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Bell’Italia della bella danza... che fu
La Bella Italia, si sa, è un paese esagerato, dove si passa da un eccesso all’altro. Paese di
santi e navigatori, ha posto le fondamenta del balletto nel mondo con i maestri rinascimentali
che viaggiavano per le corti muniti di bacchetta e quaderni con le danze scritte, e adesso
deve rimontare il gap con gli allievi stranieri che hanno superato gli antichi maestri.
Ma, bando alla nostalgia e all’esterofilìa. E allora, come suscitare ispirazione nei coreografi
italiani di ora? Come attirare il pubblico? Ci sono, pare, due strade, agli antipodi: le hit e gli
azzardi, gli evergreen e gli eventi. Per la prima ipotesi, mozartianamente, “il catalogo è
questo”, facile da estendere.
Dal 2013, centenario della nascita del Sacre du printemps di Stravinsky e Nijinsky, con
relative celebrazioni planetarie, non c’è più via di scampo, e si procede nel sommergere le
platee di Sacre, al diritto e al rovescio, da tutte le parti. Rimanipolati e pedissequi, buoni e
cattivi – soprattutto questi ultimi –, ovviamente. Seguono in classifica, quanto a numero di
versioni più o meno sciagurate e inutili, il Boléro martellante di Ravel – tra due anni ricor-
rono i 90 dal debutto; aiuto! – e la Carmen finto-spagnola di Bizet, che l’anno scorso
compiva 140 anni. I Carmina Burana sono momentaneamente piuttosto distanziati nella
lista di cui sopra, ma non c’è da disperare, visto che nel 2016 si festeggiano gli 80 anni da
quando Carl Orff ha trafficato da par suo questi temi medioevaleggianti. Qualche rimoder-
namento di “Laghi dei cigni” e di “Don Chisciotti” in piccolo formato completa il menù,
dove l’approccio corrente è “raccontare senza raccontare”, ché tanto la gente la storia la
conosce già.
Pigrizia dei teatri e/o astuzia dei coreografi nel pensare che il pubblico, una volta ricono-
sciute le musiche notissime e i titoli arcinoti, si contenti di qualunque “messa in danza” in
qualche maniera alternativa?
Per vincere pigrizia, astuzia e conformismo, sperando di blandire le platee rifilandogli quelli
e quello che sanno già da casa, non sarebbe male che tramite opportuna e coraggiosa autocensura
a scopo depurativo – e non certo per autoritarismo antidemocratico – si evitassero/vietas-
sero i titoli di cui si è fatta indigestione, almeno per una decina d’anni.
Quanto alle “imprese grandi” non si può, musicalmente, mirare meno in alto che a Ludwig
van Beethoven, a Richard Wagner e a Giuseppe Verdi con Callas d’obbligo, capisaldi della
nostra cultura e non solo, che ci portano sulle loro spalle da qualche secolo.
Quanto alla letteratura top, non manca chi ha provato a danzare la Divina Commedia, vale
a dire a mettere in scena più o meno vaghe evocazioni dei personaggi di Inferno, Purgatorio
e Paradiso; chi non vuole correre il rischio di danzare tanto poema, ne fa una traduzione
accorta in cerimonia laica, ne ricava un ballo di popolo – Virgilio Sieni. Ottima soluzione
per creare “l’evento”, alludendo all’epopea della formidabile migrazione di popoli cui si
assiste ogni giorno in TV.
E per caricare la dose, la danza in Italia di solito è “la donna di servizio” per celebrare le
ricorrenze di nascita o di morte dei compositori e per le regìe teatrali da smuovere un po’;
ma se si tratta di opera lirica ci penserà poi il critico musicale a demolire regolarmente le
danze nell’opera, con supponenza, dopo aver disquisito sapientemente e in dettaglio di
ugole, diaframmi, timbri e colori: “brutte, invasive, da eliminare”.
Se Pina Bausch, William Forsythe, Lucinda Childs, hanno saputo affermarsi inventando
qualcosa di loro proprio conio, che cosa impedisce adesso di fare lo stesso? Certo i fondi
non sono più quelli dell’epoca d’oro in Germania, ma la Childs negli USA non ha mai
disposto di chissà quali supporti, eppure… E la lista dei talenti che lottano per sopravvi-
vere e lavorare con onestà non è breve, specie nei Paesi dove lo stato e la mano pubblica
non sono di grande aiuto.
La furberia italica, che tenta sempre le scorciatoie, comprando qualcosa di “fatto” all’estero
quando si deve mettere in campo qualche pezzo da novanta – salvo ricorrere a gala divistici
ormai stucchevoli – ha davvero stancato. Forse non quel pubblico che va a vedere solo quel
che sa già, ma l’occhio e l’orecchio di chi è un po’ più esperto, di sicuro.
E se fosse giunta l’ora di trovare una terza via tra furbizia pseudo pop e magniloquenza a
buon mercato, evitando la solita musica, dall’Adagietto di Mahler ad Arvo Pärt, e an-
che la non-musica elettronica di borbottii nefasti per la digestione e la non-danza
intellettualoide e il teatrodanza corrivo, e gli amateurs a tutte le ore (speriamo in scena
gratis), e soprattutto il danzare per danzare, che “è uno sporco lavoro, ma qualcuno
deve pur farlo”?

Elisa Guzzo Vaccarino

la morte per seguire il destino del secondo. Ma
non tutto è davvero così chiaro, e dunque, come
in molti bei lavori astratti, i riferimenti alla vi-
cenda che cogliamo bastano ad incuriosirci e
destare la nostra attenzione. McGregor ha scelto
il fiore dei ragazzi della compagnia e, fatta ec-
cezione per Edward Watson, li ha scelti tra i
più giovani. Decisione audace ma felicissima
che vede artisti promettenti al centro della sce-
na.

Obsidian Tear faceva serata con una ripre-
sa importante, The Invitation di Kenneth
MacMillan, un lavoro del 1961 che confermò
il suo talento di grande coreografo e diede av-
vio alla carriera della danzatrice Lynn Seymour.
È un lavoro molto significativo, in cui il core-
ografo prende ispirazione dal “dramma psico-
logico” del famoso Lilac Garden di Antony
Tudor e se ne impossessa, rivelandone la
sessualità, dalla vorace curiosità adolescenziale
alla frustrazione matrimoniale, dal libertinaggio
dei bagordi notturni alla brutalità dello stu-
pro. A chi è rivolto l’invito del titolo? Non
lo sappiamo, ma alla fine una giovane donna,
privata con la violenza della sua innocenza,
guarda al futuro mentre la maschera del deco-
ro sociale protegge il suo stupratore.

È tutt’altro che un lavoro perfetto, ma di
un’importanza e di qualità tali che non può
uscire dal repertorio. È stata una ripresa ma-
gnifica che ha dimostrato che con la dovuta
cura il patrimonio coreografico può continuare
a vivere.

The Invitation dà grandi opportunità ai
danzatori dotati d’un talento d’attore, e il quar-
tetto principale (il Marito, la Moglie, il Ra-
gazzo e la Ragazza) era formato da interpreti
splendidi: c’è al tempo stesso un contrasto e
un parallelismo significativi tra la vecchia donna
nervosa e sempre più disperata di Zenaida
Yanowsky che seduce il Ragazzo innocente
ma curioso (Vadim Muntagirov), e il Marito
(Gary Avis) che ne è ripugnato ed è affasci-
nato invece dalla Ragazza (Francesca Hayward)
che gioca involontariamente con il fuoco del
suo desiderio. L’interpretazione della Hayward
è stata dettagliata e intensa e giustifica pie-
namente il suo passaggio a principal dalla pros-
sima stagione, alla testa di una nuova genera-
zione di danzatrici-attrici, essenziali per la
continuità dello stile della maggiore compa-
gnia inglese e per continuare a rappresentare
con successo il nucleo del suo repertorio.

Gerald Dowler

Hofesh Shechter Company

Barbari innamorati
Barbarians – cor. e mus. Hofesh Shechter
Parigi, Théâtre de la Ville

Fin dal 2004, anno in cui si trasferì a Lon-
dra e creò Cult, il coreografo israeliano Hofesh
Shechter affascina il pubblico con un linguag-
gio esplosivo, nervoso, insolito, impregnato
della tradizione delle danze ebraiche come la
“Hora” e con un lavoro di luci particolarmen-

te curato. E con in più un accompagnamento
sonoro che Shechter, pure percussionista, com-
pone appositamente per i suoi lavori. Si pre-
sentava al pubblico in un momento in cui la
danza cosiddetta concettuale o decostruzionista
cominciava a languire: l’universo dei sensi, che

era stato messo in ombra da quello del concet-
to, ritornava galoppante.

Ma: il vocabolario di movimento di Shechter,
per quanto pregnante possa essere, può reg-
gere una serata intera senza mostrare segni di
stanchezza? È ciò che fa temere Barbarians,
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Hofesh Shechter Company

Barbari innamorati
Barbarians – cor. e mus. Hofesh Shechter
Parigi, Théâtre de la Ville

Fin dal 2004, anno in cui si trasferì a Lon-
dra e creò Cult, il coreografo israeliano Hofesh
Shechter affascina il pubblico con un linguag-
gio esplosivo, nervoso, insolito, impregnato
della tradizione delle danze ebraiche come la
“Hora” e con un lavoro di luci particolarmen-

te curato. E con in più un accompagnamento
sonoro che Shechter, pure percussionista, com-
pone appositamente per i suoi lavori. Si pre-
sentava al pubblico in un momento in cui la
danza cosiddetta concettuale o decostruzionista
cominciava a languire: l’universo dei sensi, che

era stato messo in ombra da quello del concet-
to, ritornava galoppante.

Ma: il vocabolario di movimento di Shechter,
per quanto pregnante possa essere, può reg-
gere una serata intera senza mostrare segni di
stanchezza? È ciò che fa temere Barbarians,
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Bell’Italia della bella danza... che fu
La Bella Italia, si sa, è un paese esagerato, dove si passa da un eccesso all’altro. Paese di
santi e navigatori, ha posto le fondamenta del balletto nel mondo con i maestri rinascimentali
che viaggiavano per le corti muniti di bacchetta e quaderni con le danze scritte, e adesso
deve rimontare il gap con gli allievi stranieri che hanno superato gli antichi maestri.
Ma, bando alla nostalgia e all’esterofilìa. E allora, come suscitare ispirazione nei coreografi
italiani di ora? Come attirare il pubblico? Ci sono, pare, due strade, agli antipodi: le hit e gli
azzardi, gli evergreen e gli eventi. Per la prima ipotesi, mozartianamente, “il catalogo è
questo”, facile da estendere.
Dal 2013, centenario della nascita del Sacre du printemps di Stravinsky e Nijinsky, con
relative celebrazioni planetarie, non c’è più via di scampo, e si procede nel sommergere le
platee di Sacre, al diritto e al rovescio, da tutte le parti. Rimanipolati e pedissequi, buoni e
cattivi – soprattutto questi ultimi –, ovviamente. Seguono in classifica, quanto a numero di
versioni più o meno sciagurate e inutili, il Boléro martellante di Ravel – tra due anni ricor-
rono i 90 dal debutto; aiuto! – e la Carmen finto-spagnola di Bizet, che l’anno scorso
compiva 140 anni. I Carmina Burana sono momentaneamente piuttosto distanziati nella
lista di cui sopra, ma non c’è da disperare, visto che nel 2016 si festeggiano gli 80 anni da
quando Carl Orff ha trafficato da par suo questi temi medioevaleggianti. Qualche rimoder-
namento di “Laghi dei cigni” e di “Don Chisciotti” in piccolo formato completa il menù,
dove l’approccio corrente è “raccontare senza raccontare”, ché tanto la gente la storia la
conosce già.
Pigrizia dei teatri e/o astuzia dei coreografi nel pensare che il pubblico, una volta ricono-
sciute le musiche notissime e i titoli arcinoti, si contenti di qualunque “messa in danza” in
qualche maniera alternativa?
Per vincere pigrizia, astuzia e conformismo, sperando di blandire le platee rifilandogli quelli
e quello che sanno già da casa, non sarebbe male che tramite opportuna e coraggiosa autocensura
a scopo depurativo – e non certo per autoritarismo antidemocratico – si evitassero/vietas-
sero i titoli di cui si è fatta indigestione, almeno per una decina d’anni.
Quanto alle “imprese grandi” non si può, musicalmente, mirare meno in alto che a Ludwig
van Beethoven, a Richard Wagner e a Giuseppe Verdi con Callas d’obbligo, capisaldi della
nostra cultura e non solo, che ci portano sulle loro spalle da qualche secolo.
Quanto alla letteratura top, non manca chi ha provato a danzare la Divina Commedia, vale
a dire a mettere in scena più o meno vaghe evocazioni dei personaggi di Inferno, Purgatorio
e Paradiso; chi non vuole correre il rischio di danzare tanto poema, ne fa una traduzione
accorta in cerimonia laica, ne ricava un ballo di popolo – Virgilio Sieni. Ottima soluzione
per creare “l’evento”, alludendo all’epopea della formidabile migrazione di popoli cui si
assiste ogni giorno in TV.
E per caricare la dose, la danza in Italia di solito è “la donna di servizio” per celebrare le
ricorrenze di nascita o di morte dei compositori e per le regìe teatrali da smuovere un po’;
ma se si tratta di opera lirica ci penserà poi il critico musicale a demolire regolarmente le
danze nell’opera, con supponenza, dopo aver disquisito sapientemente e in dettaglio di
ugole, diaframmi, timbri e colori: “brutte, invasive, da eliminare”.
Se Pina Bausch, William Forsythe, Lucinda Childs, hanno saputo affermarsi inventando
qualcosa di loro proprio conio, che cosa impedisce adesso di fare lo stesso? Certo i fondi
non sono più quelli dell’epoca d’oro in Germania, ma la Childs negli USA non ha mai
disposto di chissà quali supporti, eppure… E la lista dei talenti che lottano per sopravvi-
vere e lavorare con onestà non è breve, specie nei Paesi dove lo stato e la mano pubblica
non sono di grande aiuto.
La furberia italica, che tenta sempre le scorciatoie, comprando qualcosa di “fatto” all’estero
quando si deve mettere in campo qualche pezzo da novanta – salvo ricorrere a gala divistici
ormai stucchevoli – ha davvero stancato. Forse non quel pubblico che va a vedere solo quel
che sa già, ma l’occhio e l’orecchio di chi è un po’ più esperto, di sicuro.
E se fosse giunta l’ora di trovare una terza via tra furbizia pseudo pop e magniloquenza a
buon mercato, evitando la solita musica, dall’Adagietto di Mahler ad Arvo Pärt, e an-
che la non-musica elettronica di borbottii nefasti per la digestione e la non-danza
intellettualoide e il teatrodanza corrivo, e gli amateurs a tutte le ore (speriamo in scena
gratis), e soprattutto il danzare per danzare, che “è uno sporco lavoro, ma qualcuno
deve pur farlo”?

Elisa Guzzo Vaccarino
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cenda che cogliamo bastano ad incuriosirci e
destare la nostra attenzione. McGregor ha scelto
il fiore dei ragazzi della compagnia e, fatta ec-
cezione per Edward Watson, li ha scelti tra i
più giovani. Decisione audace ma felicissima
che vede artisti promettenti al centro della sce-
na.

Obsidian Tear faceva serata con una ripre-
sa importante, The Invitation di Kenneth
MacMillan, un lavoro del 1961 che confermò
il suo talento di grande coreografo e diede av-
vio alla carriera della danzatrice Lynn Seymour.
È un lavoro molto significativo, in cui il core-
ografo prende ispirazione dal “dramma psico-
logico” del famoso Lilac Garden di Antony
Tudor e se ne impossessa, rivelandone la
sessualità, dalla vorace curiosità adolescenziale
alla frustrazione matrimoniale, dal libertinaggio
dei bagordi notturni alla brutalità dello stu-
pro. A chi è rivolto l’invito del titolo? Non
lo sappiamo, ma alla fine una giovane donna,
privata con la violenza della sua innocenza,
guarda al futuro mentre la maschera del deco-
ro sociale protegge il suo stupratore.

È tutt’altro che un lavoro perfetto, ma di
un’importanza e di qualità tali che non può
uscire dal repertorio. È stata una ripresa ma-
gnifica che ha dimostrato che con la dovuta
cura il patrimonio coreografico può continuare
a vivere.

The Invitation dà grandi opportunità ai
danzatori dotati d’un talento d’attore, e il quar-
tetto principale (il Marito, la Moglie, il Ra-
gazzo e la Ragazza) era formato da interpreti
splendidi: c’è al tempo stesso un contrasto e
un parallelismo significativi tra la vecchia donna
nervosa e sempre più disperata di Zenaida
Yanowsky che seduce il Ragazzo innocente
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una trilogia concepita tra il 2014 e il 2015 che
dura un’ora e quaranta minuti, in cui uno
Shechter dalla vena intima adotta un approc-
cio autobiografico ma in cui il movimento, molto
ripetitivo, appare alquanto povero.

La prima parte, The Barbarians in Love (“I
barbari in amore”), comincia con un gioco di
luci che inonda la scena, mostrando sei danzatori
vestiti di bianco, prima che il buio cali di nuo-
vo. Mentre gli interpreti danzano nella penom-
bra, due voci fuori campo intavolano un dialo-
go pieno di esitazioni che dovrebbe sottolineare
il turbamento del coreografo. Forse si tratta della
crisi dei quarantenni, l’età di Shechter. Ma è
difficile riuscire a interessarsi a queste brutte
parole sul senso della vita, della creazione, della
filiazione, un’infilata di luoghi comuni che mo-
stra soprattutto un narcisismo che stenta a trat-
tenersi.

La seconda parte, The Bad, riporta un po’
d’atmosfera: delle percussioni telluriche han-
no inizio nel buio prima che appaiano brutal-
mente 5 danzatori, ognuno sotto il suo spot,
vestiti con una calzamaglia gialla abbastanza
aderente per dare l’impressione di un corpo
nudo. I danzatori formano rapidamente un grup-

po, una sorta di tribù arcaica, e pensiamo im-
mediatamente a Jean-Claude Gallotta che ave-
va creato anche lui una sua “banda” con il
“Groupe Émile Dubois”. Ma i tempi sono cam-
biati, tutto è oggi più cupo. E se Gallotta, da
malizioso folletto, infondeva umorismo e leg-
gerezza, Shechter mena un tribù di uomini in-
quieti in fuga da un pericolo indistinto.

La terza parte, Two Completely Different
Angles of the Same Fucking Thing («Due an-
goli completamente diversi per la stessa fottuta
cosa»), è più enigmatico: una coppia in abiti
folcloristici, con la piuma sul cappello, si scam-
bia propositi non chiari e affronta un duo dal
sapore intimo.

Questi Barbarians, il cui titolo peraltro è
esso stesso enigmatico, lascia una strana sen-
sazione di incompiuto, come se le promesse
di Cult, Uprising e Political Mother non siano
state del tutto mantenute.

C’è pur sempre un bel lavoro di luci: l’illu-
minazione sofisticatissima resta un elemento
importante degli spettacoli di Shechter, così
come la sua musica percussiva sempre elettriz-
zante e affascinante.

Sonia Schoonejans

Tulsa Ballet

I maestri diTulsa
“Masters of Dance”: Classical Symphony – cor.
Yuri Possokhov, mus. Serghei Prokofiev; Petite
Mort – cor Jirí Kylián, mus. Wolfgang A.
Mozart; Rooster – cor. Christopher Bruce, mus.
varie
Vicenza, Teatro Comunale

Quando si parla di balletto americano, si pensa
soprattutto al  New York City Ballet ,
all’American Ballet Theatre ed eventualmente
al San Francisco Ballet (intendo precisamente
“balletto”, non parlo qui delle diverse impor-
tanti compagnie di danza moderna).

Eppure, sul grande territorio degli States sono
disseminate molte compagnie “municipali”, di-
remmo noi, di base classica e dal repertorio eclet-
tico, spesso abbastanza numerose e che com-
piono un ottimo lavoro in scena e di formazione.

Una di queste si trova a Tulsa, città impor-
tante dell’Oklahoma, ed è diretta da vent’anni
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