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Dal 25 al 27 novembre, all’inter-
no del RomaEuropa Festival, è
approdato al Teatro Vascello il
più recente progetto dei Muta
Imago, formazione di neotren-

tenni che già nel 2009 al premio Ubu fu segnala-
ta come «gruppo guida dell’attuale cambio gene-
razionale». Il nome della compagnia condensa i
caratteri distintivi della loro poetica: un’immagine
muta, che non ha bisogno dell’attore tradizionale
e della parola declamata, né si affida esclusiva-
mente al corpo performativo. Il new visual theatre,
di cui sono esponenti, ricerca un’eloquenza mul-
tisensoriale attivando la complessità degli elemen-
ti scenici e contaminandosi con l’arte visiva e la
sperimentazione musicale. I Muta Imago mano-
vrano in particolare la luce come vero e proprio
fattore genetico dello spazio e della coscienza. La
drammaturgia è scarnificata e spesso differita a
una voce fuori campo, a scritte in corso d’opera, a
sonorizzazioni avvolgenti. I soggetti si trovavano
quindi incastrati in una scatola visiva e acustica di
cui subiscono gli accadimenti, attoniti di fronte
alle risonanze della tragedia. Il disorientamento
emerge come un leitmotiv d’ambientazione e alla
sua ricomposizione la costruzione teatrale, nella
propria complessità, sembra concorrere.

Nell’ultimo spettacolo si registra una capacità
reattiva più energica e volitiva. Displace in inglese
indica la situazione dei rifugiati costretti ad ab-
bandonare la propria patria: qui è utilizzato per
condensare uno stato d’animo epocale. Nel primo
contest, quattro performer si stagliano all’interno
di una scena materica, che rimanda tanto a Kiefer
quanto all’immaginario bellico ormai entrato
nella nostra quotidianità. Percorrono un universo
segnato da solchi di luce, schematici e obbligati,
in un crescendo ipnotico che li induce a deraglia-
re. Una rappresentazione corale inedita per i
Muta Imago, finora presentatisi con uno o due
interpreti di vicende individuali. Il vero e proprio
contrassegno di uno scarto espressivo è la riappro-
priazione della voce e con essa della forza del pro-
prio corpo. Dal viluppo di rumori, si alzano gemi-
ti, poi urla, a tratti melodie e parole liriche dal po-
tere straniante. Una storia collettiva diventa epica:
la dimensione dell’agorà è l’impostazione di

fondo che lascia il rimando alle Troiane di Euripi-
de. Ma le quattro donne restano sempre distacca-
te, isolate, l’una specchio dell’altro senza incon-

trarsi mai. È il caos a regnare, trionfo di nuove
Erinni in scacco.

Displace # 2 rinvia all’opera decostruttiva dei

Garten, altro gruppo di ricerca performativa in
immediata evidenza sin dall’esordio (2009): crolli
di muri si susseguono col portato di polvere e ru-
more, mettendosi di fronte alla necessità di rico-
struire rovine private e pubbliche, individuali e
collettive. Le protagoniste, fruste alla mano, pol-
verizzano le macerie. E nel terzo episodio rifonda-
no tutto ciò che le circonda costruendo qualcosa
di nuovo, o meglio, un mezzo per arrivare altrove.
La sensazione di impotenza trova dunque sbocco
in una possibilità di rigenerazione, che passa attra-
verso la creazione di un orizzonte più lontano, at-
traverso la progettualità e l’invenzione di un’alter-
nativa. La struttura a contest o episodi, messi insie-
me di seguito in rare occasioni, sembra diffonder-
si come formula risolutiva di un bisogno di narra-
zione più sostanziosa, meditativa, non spicciola.
Si pensi a un altro rilevante lavoro d’annata, l’at-
tualizzazione dell’Antigone da parte dei Motus,
con cui Displace ha molto a che spartire. Entram-
bi i progetti ci restituiscono l’incandescenza del
clima in cui viviamo in maniera tutt’altro che
aneddotica o cronachistica. 

Che l’attenzione della scena contemporanea si
sia decisamente spostata sull’attualità lo testimo-
nia il Premio Scenario, la selezione nazionale più
attesa di giovani proposte teatrali, che nel 2011 ha
raccolto drammaturgie criticamente esposte ma
poco coraggiose e facilmente riducibili a mac-
chiettismi sterilmente derisori. Nei Muta Imago
la virata è più marcata, considerando le atmosfere
rarefatte e intimiste dei precedenti lavori e il filtro
di un minimalismo sobrio, pulito, che nitifica e
potenzia il messaggio. La serietà della situazione
sociale acquista una consistenza grave, lacerante:
«La rabbia rossa – titolo di Displace # 1 – è quella
che leggi in certi sguardi delle persone che incro-
ci per la strada; è lì, un inquietante agglomerato di
violenza pronto a esplodere». È quella rabbia che
va incanalata in forme, evitando situazioni amor-
fe come quelle cui pure spesso si assiste sulla
scena. L’impegno etico che si percepisce non è
un’intenzione programmatica, facile a derive reto-
riche, ma la naturale conseguenza di una sponta-
nea sensibilità verso il nostro presente. Una sensi-
bilità che pare divenuta inevitabile.

Displaced generation
I Muta Imago al RomaEuropa Festival
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«La danza è una poesia gene-
rale dell’azione degli esseri
viventi», non perché ne sia
l’imitazione, ma perché ne
è l’archetipo: la riflessione

di un simbolista, Paul Valéry, come chiave per
entrare nella filosofia coreografica di Saburo Te-
shigawara. Una danza che rivela l’interna voca-
zione a essere più di uno spettacolo, ad assume-
re le sembianze di una condizione estetica del-
l’esistenza. Il suo lessico, astratto senza essere
anestetico, iconico senza sfociare nel narrativo,
più che costruire rappresentazioni, è un fascio di
nervature e sensazioni che decostruisce la forma-
spettacolo. I gesti, i passi e i movimenti entrano
in un vuoto denso, in una visibilità nuova eppu-
re originaria, dove diventano paradigma della
vita, del mondo e dell’uomo. 

Danzatore e coreografo tra i più rilevanti e
affermati della ribalta contemporanea, non solo
asiatica, ma internazionale, Teshigawara si è im-
posto all’attenzione europea dalla fine degli anni
Ottanta. È un artista completo, regista di opera

e di film, attore, scrittore, illustratore, autore di
installazioni, che rispecchia la propria ricchezza
individuale in una personale sintesi delle arti.
Oltre alla danza, che ha studiato nel rigore del
balletto classico e contemporaneo, la sua mappa
creativa è composta da molteplici prospettive
estetiche – teatro, mimo, musica, arti sceniche,
architetture luminose – che rendono l’«oggetto
coreografico» un incrocio dei linguaggi. 

In Obsession, la pièce liberamente ispirata al
capolavoro del surrealismo cinematografico Un
chein andalou (1929) di Luis Buñuel, i senti-
menti e la vita sono restituiti attraverso una
doppia lente: la danza e il cinema. Un cinema
fatto di libere associazioni e di corrispondenze
oniriche, proprie alla poetica surrealista, e una
danza fatta di movimenti che stanno su un altro
livello rispetto al solo spostamento di luogo. Si
tratta di una particolare sinestesia culturale, in
cui agli echi delle forme espressive del teatro
orientale – Nō, Kabuki e Butho – si uniscono i
motivi della psicoanalisi e le ricerche dell’avan-
guardia artistica.

Il tema centrale è il desiderio, esposto dal ci-
neasta catalano nelle sue cifre simboliche più
stranianti e anticonvenzionali, e ripreso dal dan-
zautore giapponese come punto di partenza per
declinare in una singolare astrazione la comples-
sa diade del maschile e del femminile, dell’io-tu.
Confluenza-solitudine, vicinanza-incomunica-
bilità, eros-thanatos, sono figure psichiche che
articolano l’incontro-scontro del desiderio, ane-
lante eppure incompiuto, fino all’ossessione. La
partitura coreografica che dà scrittura a questo
conflitto scorre sul movimento continuo di
un’intensa vibrazione di fondo del corpo di Ri-
hoko Sato – partner storica di Saburo – vibrazio-
ne a tratti accentuata da scatti di elettricità car-
nale o dilatata in un liquido abbandono. Rihoko
spesso si modifica sul posto come se le sue
gambe fossero il prolungamento stesso della
terra. Il movimento di Teshigawara, dalla strut-
tura spezzata e disarticolata, ha una straordinaria
velocità di piedi, come un vento di accelerazio-
ni. A volte diviene improvvisamente morbido.
Assume fugaci accenti espressionistici.

La scena è essenziale. Illuminata da lampadi-
ne sospese a un filo, come piccoli simboli incan-
descenti che ondeggiano nell’oscura passione
dell’uomo e della donna. Un tavolo e alcune
sedie, con luci incorporate, trasfigurano la loro
funzione in proiettori che sul fondale disegnano
ombre gigantesche, visualizzazioni dell’inconscio
del corpo. I due danzatori mossi dalla spinta di
una forte pulsione, sfiniti da una frenesia che,
tuttavia, riesce a sospendersi in attimi di pace e
distensione, tentano di compenetrarsi, inutil-
mente. Giocano con il buio, ma anche con la
luce che per Teshigawara è una sorta di essere e
qui metafora della visione per guardare oltre la
coscienza. 

La struttura complessa del desiderio, irrisol-
ta nella psicoanalisi e nella filosofia, è in Obses-
sion lettura esistenziale dei corpi. Corpi verticali,
essenziali, di pelle trasparente, come lastre che
lasciano guardare attraverso la loro trama deside-
rante e silenziosa.
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