IL LABORATORIO TEATRALE: UNA NUOVA METODOLOGIA.

   Il valore educativo.

I metodi teatrali del Novecento, fanno emergere insegnamenti e principi, utili e preziosi per chi desidera intraprendere un’esperienza teatrale con valenze educative.

In particolare, i grandi registi-pedagoghi, consideravano il laboratorio un momento e un luogo determinante in cui concretizzare il processo creativo, dove l’attore poteva prendere coscienza della

propria dimensione creativa, a volte senza avere uno scopo ben preciso, quale poteva essere la produzione di uno spettacolo.

Il teatro del Novecento, in definitiva, tende ad essere prima che spettacolo, training, ricerca della pre-espressività e della espressività dei diversi linguaggi, realizzata non tanto sul piano della manifestazione ma della elaborazione. Un teatro di ricerca che privilegia una nuova metodologia di lavoro, quella cioè del laboratorio teatrale, luogo per eccellenza protetto dove l’attore può sperimentare e proporre ad altri la sua umanità, dopo aver pazientemente e autenticamente lavorato su se stesso, attraverso il proprio corpo, la propria voce, e il proprio movimento. Un luogo in cui non spetta più solo al regista o al commediografo trasmettere emozioni e passione ma dove la creatività e capacità degli attori si fanno doti concrete, atte ad esprimere emozioni e a dare vita ai personaggi.

Evidenziati questi aspetti, che sono la base degli obiettivi del laboratorio teatrale, si può giungere ad affermare che nella nostra società lo spazio scenico, inteso quale luogo di improvvisazione creativa è, senza dubbio, un’occasione per ridare validità al processo teatrale rispetto al prodotto: grazie ad esso infatti, l’attore, che vuole fare un percorso teatrale, può ricercare la propria potenza espressiva, valorizzando le proprie qualità individuali.

La metodologia usata nel laboratorio teatrale può essere proposta a chi intende dedicare tempo per avvicinarsi ai luoghi della rappresentazione per fuggire alla monotonia e alla routine della vita quotidiana. In questo senso, nella società dell’informazione, la possibilità di trascendere il senso comune per riscoprire l’impulso creativo dell’anima di ciascuno, assume una forte connotazione pedagogica per qualsiasi persona che intende avvicinarsi al mondo del teatro come “attore”. Una metodologia, quella del laboratorio, che fa della diversità di ciascuno un elemento fondamentale dal quale trarre spunto, per perfezionare il proprio rappresentarsi in eventi poco codificati ma densi di significato.

In questa direzione, diventa sempre più necessaria e importante nella società, sempre più anonima e spersonalizzata del duemila, la proposta di luoghi identificabili con quelli di un laboratorio teatrale, momento per eccellenza dove l’intervento “con” le persone e non “sulle” persone, é la condizione indispensabile per riconsegnare, attraverso un percorso   progettuale, un’esperienza di protagonismo ai giovani, nei quali i processi di decisione e responsabilità occupano un posto marginale.

   I presupposti teorici.

Nel laboratorio l’allievo-attore compie un processo di sviluppo della propria persona, nella direzione di un cambiamento. Sono le tappe principali del processo dinamico di sviluppo della persona, che si compie attraverso la pratica teatrale, e nello specifico, attraverso il laboratorio:

- frantumare la maschera fissa e stereotipata. Ciò per l’attore equivale a fare vuoto interiore per giungere alla possibilità di mettersi nei panni di un nuovo personaggio;

- liberare il linguaggio del corpo, il suono della voce, il contatto autentico con se, gli altri, la natura. Ovvero, il coraggio dell’attore a fare vuoto dentro di se e la bravura nell’immedesimarsi in altro da se, nasce dal tenere il suo corpo in costante allenamento, con un training particolare. Ciò gli permette di conservare sempre viva la sorgente creativa interiore e di avere sempre aperto il canale delle pulsioni;

- improvvisare più personaggi con spontaneità e creatività;

- interpretare la nuova identità sapendo di essere molteplici personaggi.

La metodologia del laboratorio, inoltre, é un processo organico che si sviluppa attraverso l’acquisizione, da parte dell’allievo-attore, di linguaggi e strumenti specifici, i quali, a loro volta, rispondono a due fondamentali presupposti. Ovvero, nel laboratorio teatrale, l’allievo compie un percorso di:

- scoperta di sè e delle proprie qualità naturali: avvicinandosi al laboratorio, l’allievo sceglie di mettersi in gioco e di togliersi ogni maschera, al fine di riscoprirsi portatore di un messaggio personale, quasi unico.

Gli esercizi proposti nel laboratorio teatrale hanno lo scopo di contribuire all’acquisizione della conoscenza e della fiducia nella propria fisicità: l’agire sulla scena richiede infatti che l’atto fisico non sia separato dal proprio essere soggetto, ma sia invece ricco di consapevolezza nel momento stesso in cui viene compiuto. Questo lavoro é possibile solo se il soggetto si mostra agli altri nella sua nudità e nella sua capacità di trasmettere fiducia e di fidarsi. In pratica lo spazio teatrale rappresenta il velo di pudore che permetta, a chi vi lavora, di vedersi e di raccontarsi oggettivamente, lontano dalla realtà quotidiana, lontano dai giudizi e dalle regole della convivenza, e sempre più vicino al mondo dell’inconscio e della fantasia; un mondo quest’ultimo più vero e più comunicativo di quello che la quotidianità impone di creare artificiosamente;

- completamento del sè attraverso il confronto con l’altro: nel laboratorio, l’allievo costruisce un incontro e confronto costruttivo con i compagni, attraverso la forma del dialogo teatrale. Il gruppo di lavoro osserva e fornisce dei rimandi che servono agli individui per avere consapevolezza della propria esperienza.

L’allievo apprende, attraverso il percorso laboratoriale, delle tecniche fondamentali per il suo lavoro: per ciò che concerne il monologo esse sono la concentrazione, l’osservazione, la respirazione, il rilassamento, l’immaginazione, l’improvvisazione, la memoria; mentre nella fase del dialogo esse sono la condivisione dello spazio, l’equilibrio di due corpi nello spazio, il contatto, il saper ascoltare e comunicare e l’intesa tra due individualità.

In generale, le diverse tecniche, hanno lo scopo di stabilire un contatto cosciente e comunicativo tra la persona e il suo spessore emotivo e il compagno di scena. La difficoltà consiste proprio nel fatto che, dall’essere di ciascuno e dalla creatività dei singoli deve prendere forma la rappresentazione: in pratica occorre che nel gruppo di lavoro si sviluppino quelle regole che diventeranno poi i presupposti della scena stessa, che faranno nascere automatismi senza ridurre il livello dell’improvvisazione. Ciò é possibile solo laddove ognuno ha la massima fiducia nell’altro e quindi conosce profondamente il compagno con cui sta lavorando e permette all’altro di farsi conoscere al meglio.

Non è difficile riscoprire in questa reciproca e necessaria fiducia che si instaura tra i partecipanti del laboratorio, un aspetto prettamente educativo che consiste nella profonda conoscenza di se e nel serio rispetto dell’altro.

In questo senso il lavoro del conduttore del laboratorio diventa fondamentale: infatti spetta a lui creare i presupposti affinché i soggetti vivano all’interno del laboratorio un clima di aperta condivisione, in un rapporto, non fondato tanto sulla competizione, pur ammessa, ma sulla cooperazione creativa.

   I linguaggi e gli strumenti.

L’individuo nella sua globalità, corpo e voce, razionalità e sentimento, è il protagonista del percorso laboratoriale. In esso, attraverso esercizi mirati, l’obiettivo principale è proprio quello di indagare tutti gli aspetti relativi alla suddetta globalità, affinché l’attore possa sperimentare le sue possibilità e nello stesso tempo crescere come professionista e come uomo.

In particolare, nel contesto del laboratorio, l’allievo si allena a sviluppare particolari abilità che appartengono a due determinate dimensioni espressive: quella legata al suono, sia esso parola o verso, e quella relativa al corpo, inteso come movimento e staticità.

In questo senso, corpo e voce, principali veicoli di espressione dell’attore, danno vita a un linguaggio che trova, nella sua composizione duale, la propria unicità individuale.

All’intemo del laboratorio teatrale, lo studio da parte dell’allievo del linguaggio verbale, ha come presupposto l’acquisizione della capacità di pronunciare le parole in modo chiaro e comprensibile, eliminando eventuali cantilene o inflessioni dialettali, meta a cui si giunge attraverso esercizi di lettura. E ancora in laboratorio l’allievo impara a coltivare la sfera vocale, attraverso un accurato esercizio di respirazione, e di recupero della naturalità della voce, la quale deve essere allenata perché diventi robusta e potente, tale da poter passare da un tono all’altro per esplicitare i diversi stati d’animo del personaggio interpretato.

Gli strumenti essenziali, finalizzati all’esercizio della sfera vocale sono i monologhi, in cui l’allievo sperimenta le proprie capacità verbali concentrando la sua attenzione solo su se stesso, e i dialoghi, in cui egli entra in relazione con l’altro, sviluppando una preziosa capacità di ascolto e di scambio comunicativo.

Il laboratorio teatrale, inoltre, inserisce nel suo progetto formativo, l’apprendimento da parte dell’allievo, di un linguaggio non verbale, finalizzato alla conoscenza approfondita dei meccanismi e delle caratteristiche della comunicazione umana, agita non attraverso l’uso della parola, ma dello sguardo, della postura, dei gesti e della mimica.

Il ruolo che l’espressività del corpo gioca nel lavoro dell’attore, fu riconosciuto all’inizio del secolo. Già con Stanislavskij si sottolinea l’importanza di un mirato allenamento in sede laboratoriale, finalizzato a una corretta padronanza del corpo; poi con Mejerchol’d si delinea una peculiare ricerca sul grado di espressività del corpo e dei suoi movimenti. Per quest’ultimo é importante studiare le possibilità insite nel corpo dell’attore, affinché, grazie a un particolare allenamento, lo stesso diventi capace di affrontare molteplici situazioni che, con diverse variabili, possono proporsi sul palcoscenico. La sua idea è sintetizzabile nella seguente affermazione: 

L’arte dell’attore consiste nell’organizzare il proprio materiale, cioè nella capacità di utilizzare in maniera giusta i mezzi espressivi del proprio corpo.

Anche Copeau dedica un attento studio alle possibilità espressive del corpo umano attraverso la costante osservazione delle posture e del loro significato profondo. L’allievo del Vieux Colombier fà esperienza e conoscenza del proprio corpo con l’obiettivo di padroneggiarlo e di decidere come muoversi o assumere una posizione statica in funzione dell’espressione che vuole ottenere. Da qui la pratica di esercizi acrobatici, giochi di forza, destrezza e danza ginnica.

In pratica, il laboratorio teatrale può essere visto come uno spazio privilegiato in cui all’allievo é offerta la possibilità di soffermarsi a sperimentare tutti quegli atteggiamenti e comportamenti abituali per cogliere il loro significato espressivo, spesso poco focalizabile nel momento reale in cui si manifesta. In altre parole lo spazio scenico rappresenta l’ambito specifico in cui l’allievo ha l’occasione di osservarsi e prendere coscienza del livello di comunicazione che può raggiungere il proprio corpo.

Dentro il contenitore costituito dallo stesso spazio temporale e fisico in cui si svolgono le sedute laboratoriali, l’allievo può permettersi di raggiungere gradualmente una condizione di rilassamento, tale per cui può percepire il grado di espressività del proprio linguaggio silenzioso, ossia del proprio corpo.

La grande importanza data alla forza comunicativa del corpo, si fonda sulla convinzione che non solo la stessa può rappresentare per lo “spettatore” un modo di rivedere gesti ed espressioni quotidiane ma che da essa possono venire alla luce nuove modalità comunicative in grado di produrre forme espressive inedite e inaspettate.

Gli strumenti di cui si serve la comunicazione non verbale, sono costituiti prevalentemente dal volto, dallo sguardo, dalla postura e da svariati movimenti e gesti delle mani, braccia e del capo. Attraverso questi strumenti l’allievo esterna i suoi stati d’animo completando spesso quanto già detto o da dire attraverso il linguaggio verbale; e talvolta sostituendo quest’ultimo in situazioni che non ne consentono l’uso. Infine, la comunicazione non verbale può essere considerata, a tutti gli effetti un linguaggio di relazione, in quanto strumento primario per segnalare i mutamenti di qualità nell’intreccio di rapporti interpersonali, e mezzo principale per esprimere e comunicare emozioni. Infatti gesti, sguardi, e movimenti esprimono qualcosa di essenziale in qualsiasi relazione: lanciano messaggi. Saperli cogliere e decodificare diventa un aspetto importante della relazione e presuppone che i soggetti attivino la massima attenzione, reciprocamente, in quanto essi rappresentano un importante canale di comunicazione e materia prima per l’improvvisazione teatrale.

   Improvvisazione ed educazione alla teatralità.

Fra le tecniche apprese nel laboratorio, l’improvvisazione di movimento, drammaturgica e d’interpretazione, é ritenuta, da diversi studiosi, materia essenziale per l’attività di recitazione.

Il tema dell’improwisazione, nel corso del tempo é stato un argomento molto complesso da definire e circoscrivere. Tutte le filosofie della creatività hanno cercato una definizione sul tema dell’improvvisazione:

Improvvisazione: tecnica dell’attore che recita qualcosa di non previsto, non preparato prima e inventato nell’entusiasmo dell’azione.

[... ] l’improvvisazione mette in scena l’autore, lo impegna nell’azione e rappresenta il processo stesso di creazione, ponendosi come un caso di teatro nel teatro.

Grazie all’attenzione accordata alle condizioni deva creazione, cioè al margine di casualità ma anche alle difficoltà concrete, tale genere rivela i fattori estetici e, al tempo stesso, socioeconomici dell’attività teatrale.

In generale, si possono distinguere diversi gradi e usi dell’improvvisazione in ambito teatrale. In questo senso l’improvvisazione può essere intesa come:

- invenzione di un testo come nella commedia dell’arte, dove ogni attore, presa conoscenza di uno schema direttivo generale, il canovaccio, improvvisava, tenendo conto dei lazzi caratteristici del proprio ruolo e delle indicazioni del pubblico. Tale tipo di recitazione affascina anche i registi e gli attori di oggi, per il tipo di virtuosismo e finezza che essa comprende: l’attore che oggi fà uso dell’improvvisazione, intesa come invenzione di un testo, deve essere sempre in grado di ricondurre al punto di partenza tutto ciò che egli improvvisa, per lasciare spazio al compagno di interagire e assicurarsi che la propria improvvisazione non si allontani troppo dal canovaccio;

- gioco drammatico a partire da un tema o da un’indicazione: il lavoro drammatico, sia nella fase di preparazione del momento spettacolare, in cui si tratta di scoprire la soluzione più adeguata rispetto al messaggio che si intende comunicare, sia nella fase di realizzazione durante la rappresentazione, si pone l’obiettivo di catturare dalla vita di ogni giorno la spontaneità delle reazioni umane di fronte a situazioni inaspettate, utilizandole successivamente in condizioni controllate, allo scopo di cogliere l’essenza dei problemi in esame.

Rappresentando scene di vita quotidiana, problemi e situazioni esistenziali, si risponde all’esigenza da parte dell’allievo di penetrazione, comprensione e mediazione della realtà, favorendo un’apertura verso se stesso e gli altri.

In alcuni casi, tale espressione personale, può giungere a costituire il tema di rappresentazioni teatrali;

- l’espressione corporea, intesa come invenzione gestuale e verbale totale, cioè senza modello, praticata con la finalità di ricercare un nuovo linguaggio fisico.

Proprio su questi due ultimi punti si soffermò lo sguardo dei registi del Novecento, per i quali l’improvvisazione non rappresentò un rinnovamento della forma artistica della Commedia dell’Arte, ma un modo originale per insegnare la teoria e la pratica della recitazione drammatica.

Ecco che l’improvvisazione, in questo secolo, centrato sulla figura e sulla formazione dell’attore-persona e improntato sulla ricerca di un sistema pedagogico, diventa uno degli strumenti metodologici più utili all’interno del laboratorio, per penetrare situazioni umane e teatrali, e per condurre l’allievo all’espressione spontanea di gesti ed azioni.

Essa era considerata una tecnica fondamentale per il lavoro che l’attore doveva compiere su se stesso: secondo Stanislavskij e Vachtangov, l’improvvisazione serviva, durante le esercitazioni in laboratorio, come materiale espressivo ed emotivo da accumulare nel bagaglio di esperienze personali di ogni allievo; per Copeau l’improvvisazione aveva un valore altamente formativo nell’ambito dello studio del movimento corporeo, e la considerava una componente primaria del processo creativo in quanto essa contribuiva a sviluppare nell’attore sia possibilità espressive verbali e non verbali, sia la capacità di reagire agli imprevisti. Il metodo di improvvisare per Copeau non sul testo ma su un semplice canovaccio, era ritenuto da lui un modo per allontanarsi dal dettato del testo e di metterlo al riparo dalla memoria e dalle abitudini; ciò avrebbe aiutato attori e registi a ritrovare il

movimento cne aveva presieduto la creazione di una commedia.

A tal proposito lo stesso Copeau nei suoi scritti afferma:

[...] Fare improvvisare sul ricordo di una lettura a titolo di esercizio é praticare il metodo più capace di troncare all’attore tutta l’ispirazione di cui é capace. Cercherà solo di ricordarsi, e per nulla affatto di inventare. Sarà intimidito in partenza dal ricordo del testo. Lembi di frase ritorneranno all’attore,  bloccandogli la mente [...]

[...] Copiare, imitare é ciò che non si deve fare mai [....].

[...] L’umore dell’improvvisatore, la sua disposizione personale nel momento in cui entra in scena e getta il suo primo sguardo al pubblico, questo ha una grande importanza [...].

Infine per Grotowski, l’improvvisazione, se realizzata attraverso la spontaneità del movimento, era un punto di partenza per introdurre un elemento nuovo e imprevedibile negli esercizi, costituiti invece dallo studio profondo e dall’indagine, di dettagli conosciuti e controllati, tratti dalla scomposizione delle singole azioni umane.

Dal prezioso contributo dei registi del Novecento emerge l’importanza attribuita all’improvvisazione teatrale, considerata strumento privilegiato per alimentare e coltivare la fantasia dell’allievo-attore e per obbligare chi sta imparando l’arte del recitare a scoprire i propri mezzi espressivi.

   Percorsi e finalità dell’improvvisazione nell’ambito di un laboratorio teatrale.

Data la validità dell’uso dei metodi teatrali sopra descritti, quali principi ed insegnamenti possono essere ereditati da coloro che oggi desiderano lavorare con tali tecniche nel contesto di un laboratorio teatrale? Analizzando a fondo le molteplici teorie esposte, si nota come tutte facciano perno sull’improvvisazione, vero o proprio fondamento di qualsiasi lavoro di chi voglia intraprendere un percorso laboratoriale. Essa può assumere la valenza di semplice esercizi pratico per acquisire spigliatezza, naturalezza e senso dell’opportunità, oppure può essere concepita come veicolo d’introspezione e fonte di meditazione sui propri problemi, per favorire lo sviluppo della personalità di ogni allievo, portandolo ad avventurarsi nella graduale scoperta dei propri mezzi espressivi..

Attraverso l’improvvisazione, l’allievo impara a creare una parte, a trovare cioè il comportamento adatto ad essa, a confrontarla con varie situazioni, a trovare il proprio ritmo e soprattutto a riconoscere la sua funzione in rapporto ad altre parti, riuscendo gradualmente a muoversi nella storia del personaggio che interpreta, in modo coerente, preciso e comprensibile.

L’improvvisazione é uno strumento d’apprendimento dei processi creativi, che conduce al messaggio teatrale: ogni azione scenica infatti, per quanto prevista e premeditata, dà luogo a diversi spazi d’improvvisazioni, come un incidente di scena, un ritardo del partner, una risposta del pubblico.

Giocando con la sua fantasia e inventiva, combinata con una corretta disciplina, l’allievo giunge a comunicare al mondo esterno, messaggi appartenenti al suo mondo interiore.

Le lezioni di improvvisazione, si basano essenzialmente su esercizi pratici, attraverso cui l’allievo impara sia a conoscere i vari livelli di spontaneità, sia ad applicare liberamente l’insieme delle sue esperienze personali, trasponendole successivamente nella finzione, attraverso la recitazione drammatica.

Le esercitazioni pratiche di improvvisazioni, formano gli stadi conducenti dall’atto spontaneo alla creazione di una forma che rende chiaro, e dunque trasferibile e comunicabile, il messaggio interiore e il personaggio che si desidera interpretare.

In questo senso, prendendo spunto da un semplice pretesto, situazione, personaggio o ambiente, l’allievo che fà uso dell’improvvisazione nell’ambito del laboratorio teatrale, crea una serie precisa di fotogrammi memorizzati nel suo corpo e nella mente del regista.

La sequenza d’improvvisazioni da proporre agli allievi di un laboratorio, scomponendola nelle seguenti fasi di lavoro potrebbe essere:

- descrizione e spiegazione del regista della situazione da rappresentare, la quale tuttavia può essere inventata dagli spunti degli allievi stessi. Un esempio di “consegna” potrebbe essere: « sei un bambino di dieci anni, questa é tua nonna, siete nei giardini pubblici sotto casa »;

- prova e ripetizione delle azioni più significative che compongono la situazione;

- ripetizione delle azioni precedenti, creando una geografia precisa nello spazio;

- ripetizione delle azioni con aggiunta di dialoghi;

- aggiunta di un inizio e una fine alla performance.

Per facilitare e stimolare al meglio la capacità inventiva dei soggetti che si cimentano in un’improvvisazione, la storia da sviluppare deve presentare un carattere di estrema concretezza e precisione. Gli allievi devono, quindi, tenere presente che le scene rappresentate abbiano una struttura ben definita e composta da tre parti fondamentali: un inizio, uno svolgimento e una fine.

L’inizio di una storia é la parte in cui viene introdotta la vicenda, fissata l’ambientazione della storia e presentata la situazione che spinge il protagonista all’azione. Lo svolgimento invece é la parte in cui vengono delineate le caratteristiche dei personaggi e in cui viene creata la tensione dell’azione, attraverso gli ostacoli e i conflitti che i protagonisti devono superare nel corso della vicenda.

Per concludere, la fine rappresenta l’ultima parte della storia, quella cioè che contiene l’apice o il climax della vicenda. Tale finale dunque deve mostrare se l’eroe o eroina ha raggiunto o meno l’obiettivo fissato nella prima parte.

L’avviamento allo scioglimento di tutti i problemi evidenziati nello svolgimento della storia, può avvenire in modo lento e graduale, oppure con una conclusione improvvisa a sorpresa o anche attraverso una sospensione, ovvero un finale che lascia aperte al pubblico le soluzioni alla vicenda.

Da tutto ciò deriva il fatto che improvvisare non significa lasciare tutto al caso, bensì avere ben chiara la struttura e lo sviluppo scenico di quello che si vuole esprimere, al fine di inserirli in un insieme definito di regole che, solo se rispettate, sfociano in una possibile rappresentazione.

   L’improvvisazione come dinamica relazionale.

L’improvvisazione é un momento creativo reso possibile solo da una conoscenza approfondita dei materiali su cui si lavora; appare dunque evidente come essa presupponga un lavoro preliminare metodico di presa di contatto con questi materiali, che porti a una padronanza degli stessi: da una parte, l’attore e i suoi mezzi espressivi personali (corpo, voce, suoni, lingua), dall’altra la realtà drammatica, che é la storia raccontata attraverso il comportamento di persone che si muovono nello spazio e che agiscono in rapporto ad altre figure ed oggetti dell’ambiente circostante.

La realizzazione delle azioni scaturite dalle improvvisazioni, sono collegate ai motivi, alla causa e alla fine dell’azione stessa. In pratica l’allievo impara ad esplorare da se le motivazioni, a scoprire e inventare il passato, il presente e il futuro del personaggio che andrà a rappresentare, a darsi degli impulsi per idee ed azioni e ad esprimere gli stessi, armonizandoli tra loro, attraverso il corpo, i gesti, l’ intonazione.

Fondamentale nel lavoro dell’attore che improvvisa é la ricerca di una corrispondenza interiore del suo comportamento alla scelta della forma che lo rende comprensibile e comunicativo agli altri: ciò avviene attraverso un adeguato utilizzo del corpo, voce, spazio, ritmo ed eventuali accessori.

Si possono delineare tre aspetti fondamentali dell’improwisazione, ovvero:

- l’oggetto, inteso come ogni supporto per la recitazione, reale o Immaginario, con cui avviene uno scambio fittizio e che provoca un rapporto.

L’allievo in una prima fase impara a definire con precisione l’oggetto reale o inventato, attribuendogli un valore fittizio e mettendosi in rapporto con esso;

- la finalità con cui si muove l’attore che improvvisa, cioè l’invenzione e la creazione di storie, e dunque la ricerca costante di diversi elementi che costituiscono la sostanza, il contesto e i significati della trama;

- i legami affettivi, che l’attore improvvisando crea con altre persone o con gli oggetti che lo circondano: egli impara cioè a penetrare nel processo di interiorizzazione e dunque a controllare, mantenere e sviluppare gli effetti del rapporto inventato, finché i sentimenti suscitati lo conducano a realizzare le sequenze di azioni della recitazione.

Da ciò risulta evidente che un’improvvisazione si realizza quando uno o più individui possono dare luogo ad un’azione, verbale o non verbale, stabilendo tra loro una relazione significativa.

Solo in un clima di sicurezza e di fiducia nel gruppo di lavoro, l’allievo, come individuo singolo, é nelle condizioni di scoprire se stesso e le sue peculiarità in relazione agli altri, e ancora, solo interagendo e cooperando con i compagni e con il pubblico, costruisce una memoria comune al gruppo stesso tale da rendere omogeneo l’insieme.

In questo senso gli esercizi di improvvisazione servono da esperienza, da vissuto comune, e favoriscono il passaggio dall’io al noi, senza sacrificare nessuno dei due termini, attraverso un percorso parallelo da cui nasce la creatività collettiva.

Più specificatamente, molti ricercatori hanno osservato come l’improvvisazione teatrale sia, a tutti gli effetti, uno strumento importantissimo per instaurare e migliorare le relazioni umane e per favorire il senso della collettività. L’improvvisazione é un’attività di gruppo e la conoscenza raggiunta entro una situazione di gruppo, mette in rilievo sia l’indipendenza dell’uomo, sia la sua interdipendenza. L’improvvisazione si propone di insegnare all’individuo a entrare in rapporto con altre persone e di portarlo a conoscenza delle situazioni che possono aver origine in caso di scioglimento di tali rapporti.

La cooperazione e il rispetto dei tempi e delle modalità interpretative altrui, é ciò che l’improvvisazione insegna a chi la pratica: essa infatti permette ai soggetti più timidi di agire e acquisire sicurezza a fianco di quelli più forti, in una situazione non competitiva ma fortemente collaborativa. Attraverso la partecipazione e il senso di solidarietà che nasce dal sentirsi membri di una stessa collettività, gli individui che improvvisano, riescono gradualmente a scoprire in loro capacità insospettate, e a rivelarsi, favorendo, nello stesso tempo, lo sviluppo della propria personalità. Dunque, oltre ad agire come individuo con altri individui, ogni singolo partecipante di  un’improvvisazione, reagisce nel gruppo e al gruppo nel suo insieme. Per recitare, come del resto per vivere, é indispensabile che l’individuo sia sensibile al gruppo, e avverta come necessaria la presenza dell’altro. Per permettere all’individuo di diventare sempre più consapevole del gruppo, é importante che il conduttore proponga all’interno del laboratorio esercizi mirati. A tale scopo si illustrano diversi esercizi, sia finalizzati ad aiutare gli allievi a entrare coscientemente in contatto fisico con i compagni, sia mirati ad acuire la sensibilità e la consapevolezza reciproca: in particolare si suggerisce  indicativamente, l’esecuzione di scene semplici e abituali come, un parrucchiere che pettina una persona, un commesso che misura un cappello a una cliente, oppure la realizzazione di scene collettive più complicate, allargate alla partecipazione di un gruppo più numeroso. In quest’ultimo caso, si suggerisce di proporre agli allievi scene in cui devono reagire collettivamente a un immaginario incidente stradale, o al lavoro di un gruppo di operai in una strada, o alla vista di una  persona ritta sul davanzale di una finestra di un edificio. In questo modo, con l’aumentare delle proprie possibilità interpretative attive all’interno del gruppo di lavoro, l’individuo impegnato in un’improvvisazione acquista sempre più coscienza delle proprie capacità collaborative e cooperative, nonché dei risultati ottenuti.

Così agendo, infine, il soggetto si fà interprete di un teatro “humus” di relazioni, nel quale e attraverso il quale, ritrova se stesso e le propria intimità nel rapporto con l’esterno, con l’altro.

Oggi, nell’attuale società, risulta concreto e fondamentale la scoperta del valore relazionale ed emozionale dell’esperienza teatrale, nella cui direzione, l’improvvisazione può guidarci, rivelando il suo profondo significato pedagogico.

   Concentrazione, spontaneità e immaginazione: ingredienti fondamentali dell’improvvisazione.

L’improvvisazione teatrale si gioca sulla padronanza e sullo sviluppo, da parte dell’allievo, di tre componenti essenziali dell’arte interpretativa: la concentrazione, la spontaneità e l’immaginazione.

La concentrazione é l’elemento che permette al soggetto impegnato in un’improvvisazione di superare il nervosismo e il timore del giudizio altrui, favorendo l’immedesimazione necessaria per rendere veritiera la sua recitazione. Da un punto di vista tecnico, la concentrazione é essenziale per l’allievo, in quanto attraverso questa egli può sostenere ogni tipo di caratterizzazione e di interpretazione, aderendo adeguatamente a ogni tipo di situazione.

Durante un’improvvisazione la mancanza d’attenzione, un ridotto interesse verso l’argomento proposto, uno stato generale di ansia o di stanchezza psicofisica sono elementi che impediscono la giusta concentrazione e che minano il risultato che si vuole raggiungere. E’ necessario quindi che il soggetto prenda in considerazione la sua predisposizione alla concentrazione disponendo con calma i tempi e i modi entro cui imparare ciò che é ritenuto importante al fine di ottenere la qualità scenica desiderata: sapersi rilassare é condizione essenziale per svolgere al meglio qualsiasi attività mentale o fisica.

Si possono indicare una serie di esercizi relativi alla concentrazione basati sulle sensazioni percepibili con i cinque sensi dell’individuo:

- nel training visivo l’allievo, esercitandosi, impara a focalizzare l’attenzione su quanto vede ed osserva nei particolari,

- nel training uditivo gli esercizi conducono l’individuo a percepire sempre più nitidamente quanto ascolta per riservarsi di interpretare in un secondo momento, il significato dei singoli suoni;

- nel training tattile attraverso l’uso esclusivo delle mani l’allievo impara a riconoscere la diversa densità, dimensione, ruvidità e struttura di quanto tocca;

- nel training olfattivo la percezione dei diversi odori e dei molteplici profumi e della causa che li genera, è l’obiettivo che vuole raggiungere l’allievo;

- nel training gustativo: infine, I’allievo, impara a concentrarsi sui sapori di quanto assaggia.

Proseguendo in questa direzione, l’allievo automaticamente arricchirà gli esercizi di concentrazione, lavorando sulla combinazione di più sensi, giungendo a svilupparli in una sequenza articolata rappresentativa, costruita attraverso l’improvvisazione.

Perfezionate le tecniche di concentrazione, occorre che venga dato ampio spazio alla spontaneità: tanto maggiore sarà il livello di spontaneità raggiunto quanto migliore sarà il livello qualitativo delle improvvisazioni successive.

Per stimolare la spontaneità occorre evitare di censurare le proprie reazioni istintive derivanti da particolari stimoli e di prestabilire le proprie azioni; cioè più il soggetto si lascerà assorbire da quanto sta succedendo durante un’improvvisazione, tanto più troverà semplice affrontare con naturalezza e immediatezza la situazione che si sta delineando sul palcoscenico.

Solo dopo aver raggiunto un buon livello di concentrazione e spontaneità, l’allievo é nelle condizioni ottimali per cercare di stimolare la propria immaginazione, partendo dalle analisi condotte precedentemente sui cinque sensi: dopo aver provato una sensazione, egli potrà riprodurla o descriverla, oppure collegarla ad altro, attraverso una libera associazione del momento.

Per ampliare la propria attività immaginativa l’attore non può prescindere dall’osservazione di cose, eventi e persone reali per poi introdurvi elementi derivanti da un’attenta ricerca creativa, come ad esempio inventare nuovi modi di usare oggetti comuni in spazi e situazioni immaginarie per sconfinare, poi, nella creazione di vere e proprie situazioni neo-narrative.

Se infatti ad ognuna delle idee scaturite dall’immaginazione dell’allievo, si aggiungono elementi di tensione o di conflitto, e se si completa il quadro immaginativo dando un’identità e un ruolo preciso alle cose, ecco che ciò che ne nasce é una vera ed articolata improvvisazione.

   Dal training allo spettacolo.

Superata la fase laboratoriste in cui si mira a sviluppare le fondamentali facoltà necessarie all’improvvisazione e a portare gli allievi-attori a possedere una certa disinvoltura ed elasticità interpretativa, può nascere, da parte dei partecipanti del laboratorio stesso, l’esigenza di organizzare il lavoro secondo uno schema più formale, dotandolo di una struttura e di una comunicabilità, spendibili di fronte al pubblico.

In se il passaggio che conduce dal laboratorio alla rappresentazione non è indispensabile. A detta di molti teorici esso non è niente più di un extra facoltativo al lavoro laboratoriste sviluppatosi; lavoro quest’ultimo non orientato al rendimento, alla produzione e al successo, ma concentrato e impostato sul training e su modalità processuali.

L’idea di tali teorici, non nega la validità di un prodotto, ma la pone in secondo piano rispetto al processo: in questo senso, lo spettacolo invece di rappresentare il fine primario del lavoro di laboratorio, diventa la conclusione di un percorso di formazione e di un itinerario ricco di occasioni di crescita. Ovvero, lo spettacolo ha senso se emerge da un bisogno naturale all’interno del gruppo di lavoro, se é una realtà in continuità con quella del laboratorio e infine, se rappresenta l’esito visibile di un percorso. Solo rispettando gli obiettivi prefissati in fase laboratoriale, la rappresentazione diviene la sintesi perfetta dei contributi creativi di ciascun allievo-attore.

Una rappresentazione concepita in questo modo, contiene in se elementi altamente educativi per chi la pratica: essa dà al lavoro svolto in laboratorio, un momento di compimento, in quanto il progetto di rappresentazione non si estende per tempi indefiniti, inoltre, premia gli attori del loro prodotto, frutto della propria creatività, e ancora, consolida il livello di collaborazione e autodisciplina raggiunto, limitando le aspirazioni personali a favore del risultato di gruppo.

   Dall’improvvisazione libera alla creazione articolata di un progetto creativo in vista di uno spettacolo.

Costruire uno spettacolo attraverso l’improvvisazione significa contenere e limitare ciò che nell’improvvisazione in fase laboratoriste é privo di regole, libero e senza codici preordinati, se non quelli scaturiti dal soggetto creativo.

Lo spettacolo rappresenta il risultato di un’impresa complessa frutto dell’approfondita conoscenza che l’attore ha dei propri processi creativi e degli specifici strumenti teatrali, che lo rendono cosciente delle origini su cui si fonda la costruzione dell’opera da prodursi.

In merito a ciò, si può delineare e illustrare le fasi principali per giungere alla rappresentazione del prodotto laboratoriale.

La prima fase é rappresentata dall’idea che scaturisce dai partecipanti: essa può essere centrata su un paradosso, un evento significativo, un’ambiguità, una favola o semplicemente un’azione o gesto particolare sperimentato nella situazione di laboratorio.

La seconda fase é la stesura di un semplice canovaccio: dopo aver raccolto tutte le idee ed aver mentalmente ripercorso le situazioni precedentemente “provate” durante il training, occorre definire l’ordine e la struttura da dare agli spunti rappresentativi, e ciò perché diventa indispensabile trovare un ritmo generale sul quale inserire i diversi eventi che possano sorprendere il pubblico.

La terza fase  e lo studio dello spazio dell’improvvisazione, e di tutti gli oggetti necessari alla messa in scena.

La quarta fase é il racconto orale: si tratta in questa fase di sviluppare il canovaccio delle precedenti improvvisazioni, attraverso il racconto e la descrizione ripetuta tra i partecipanti, dei particolari sempre più dettagliati della vicenda da rappresentare. E’ questo il momento più creativo dell’intero processo, in quanto l’attore si diverte a capovolgere gli eventi e le situazioni, stupendo anche se stesso, mentre racconta i particolari inventati della scena.

La quinta fase é data dalle correzioni: in essa si scelgono le parole giuste per definire meglio ciò che la mente ha prodotto, prestando attenzione agli aggettivi che sostengono le scene e alle battute che sottostanno al ritmo del dialogo. Tali specificazioni e dettagli rispettano tuttavia la spontaneità delle azioni.

La sesta fase é rappresentata dalla costruzione dei personaggi: é la fase in cui si ripensa al carattere di ogni personaggio per dargli un vestito credibile, una luce adeguata e una caratterizzazione precisa. Solo ora l’attore può togliere le descrizioni gratuite, ponendosi invece quesiti su ogni particolare scenico.

Infine, la settima fase é data dalla verifica: questa richiede all’attore-autore di rileggere quanto prodotto in chiave critica, visualizzando lo spettacolo dalla parte del pubblico.

Dall’analisi delle fasi di lavoro che, dalla libera improvvisazione, conducono alla rappresentazione, emerge chiaramente quanto sia fondamentale per l’attore, rafforzare gradualmente la struttura della propria azione, della situazione e del dialogo, allo scopo di comunicare allo spettatore il messaggio di cui é portatore.

Lo spettatore infatti subisce l’impatto teatrale, non solo ascoltando le parole del testo e seguendo l’azione, ma anche e soprattutto osservando i particolari dei personaggi presenti in scena, e i rapporti tra di loro nello spazio che li ospita. A tale fine, per favorire una migliore comunicazione visuale durante una rappresentazione, é importante che gli allievi siano guidati all’apprendimento di alcune indicazioni fondamentali, relative alla costruzione del personaggio che andranno a interpretare, alla posizione che terranno in scena durante la rappresentazione, e ai movimenti che eseguiranno durante lo spettacolo.

Nel processo di caratterizzazione del personaggio durante la rappresentazione, l’allievo potrà sia attingere alle proprie disponibilità e risorse mentali, fisiche ed emozionali esercitate durante il training, sia far tesoro di alcuni semplici assunti teorici, appresi in fase laboratoriale.

In particolare, a riguardo della costruzione del personaggio, le regole basilari da tenere presente in fase rappresentativa sono quelle suggerite da un padre fondatore del teatro del Novecento: Stanislavskij. Secondo il regista il processo mentale mediante il quale l’attore si cala direttamente nelle condizioni del personaggio é rappresentato dal “magico se”. Esso costituisce una raffinata combinazione di immaginazione ed azione, allontanando l’attore dalla dimensione più propriamente intellettuale, riconducendolo invece alla propria logica individuale.

Si tratta, secondo Stanislavskij, di attivare all’interno di se stessi quanto é patrimonio personale che conserva una sua energia da sfruttare, per dar vita a un’espressione autentica, libera cioè da costrizioni e condizionamenti, perché adeguata e corrispondente al proprio mondo interiore.

Un modo per affrontare un avvicinamento corretto al personaggio da interpretare, é dunque dato da un’approfondita conoscenza di se: ciò significa osservare ed astrarre dalla propria interiorità e intimità una serie di vicende che appartengono al proprio vissuto, al proprio patrimonio personale, il quale contiene in se una forte energia.

Da qui, l’espressione esterna che l’attore produrrà sarà tanto più autentica, tanto più sarà adeguata e corrispondente al proprio mondo interiore.

I principi presi in prestito dal metodo stanislavskijano, possono riassumersi in questi tre punti:

- ritrovare in se stessi la vita del propno personaggio: restando fedele alla propria vita, l’attore scopre dentro di se bisogni ed esperienze diverse. Essi sono messaggi importanti scaturiti dalla vita, dalla storia, dagli altri, dalla trascendenza; vanno dunque interpretati e rappresentati attraverso il personaggio;

- utilizzare la propria logica e non quella del personaggio: in questo caso l’attore deve saper vedere e cogliere quello che avviene fuori e dentro di lui, e agire di conseguenza, adeguatamente rispetto alla circostanza data;

- agire come se: in questo caso, all’attore é chiesto di comportarsi come se si trovasse in determinate situazioni o particolari contesti.

Alla luce di quanto detto, risulta evidente che l’allievo riuscirà tanto più a interpretare il personaggio scaturito dall’improvvisazione durante la rappresentazione, quanto più si sarà esercitato nella finzione dell’immaginazione, giocando sul proprio mondo interiore, adeguandolo alle caratteristiche del personaggio da interpretare: una volta terminato il processo di caratterizzazione, l’attore dovrà essere certo di avere integrato ed arricchito nei particolari il personaggio da rappresentare, in modo che quanti divideranno con lui la situazione teatrale potranno reagire su tutti i livelli, in accordo con la concezione unitaria della personalità inventata.

Una buona caratterizzazione del personaggio da interpretare, deve tuttavia essere accompagnata da particolari accorgimenti scenici, da non sottovalutare e trascurare ai fini di una rappresentazione, e soprattutto, necessari per comunicare al pubblico nel modo più corretto possibile.

Innanzitutto, é fondamentale che l’attore acquisisca una sempre più approfondita consapevolezza del proprio corpo, imparando a conoscere gli infiniti movimenti che esso può eseguire, le posture che può assumere, l’energia che può emanare, i messaggi che può inviare.

In questo senso, possono essere suggeriti da parte del regista all’attore, molteplici posizioni e rapporti spaziali che egli può assumere sul palcoscenico, da adeguare successivamente alle diverse situazioni interpretative.

Attraverso le differenti posizioni assunte nello spazio, infatti, l’attore comunica e invia messaggi sia ai compagni che al pubblico, in molteplici modalità: avvicinandosi al compagno, allontanandosi dal centro del palcoscenico verso la periferia, stando semplicemente in piedi immobile, o sedendosi di fronte al proprio interlocutore.

Alla luce di quanto detto, é dunque importante che l’attore impari gradualmente a comprendere la “grammatica” di ogni suo spostamento nello spazio, in base alle esigenze di ogni situazione e insieme si addestri alla comunicazione corporea e spaziale con altri corpi che con lui in scena interagiscono.

In particolare, durante un’improvvisazione, i movimenti compiuti dagli attori sul palcoscenico sono fondamentali al fine di una corretta comunicazione visiva: occorre evitare la staticità d’azione o il semplice movimento fine a se stesso.

Il movimento, per dare varietà e interesse all’azione, deve avere una buona motivazione, intesa come causa della reazione interiore dell’attore espressa nel movimento, e un preciso significato, inteso come contenuto del messaggio comunicato dall’attore al pubblico attraverso l’impatto visuale.

Le condizioni che rendono significativo un movimento, sono strettamente legate al modo di eseguirlo: non solo deve esserci un motivo perché una persona si muova da un punto all’altro del palcoscenico, ma questo passaggio deve avvenire con un certo grado di velocità, di leggerezza e di immediatezza. Movimenti particolarmente significativi, sono le entrate e le uscite sul e dal palcoscenico: la loro importanza é tale che, se eseguite male, impoveriscono o annullano il valore del messaggio dell’attore, e dell’intera improvvisazione. In questo senso l’attore deve sempre sapere perché entra in scena e da dove sta arrivando, perché esce dalla scena e dove sta andando; per raggiungere questo livello di consapevolezza e prontezza di movimento, inoltre, egli deve insistere sulle proprie capacità di scioltezza, immediatezza e velocità.

Tali accorgimenti, suggerimenti ed apprendimenti tecnici, risulteranno vantaggiosi per l’attore che vuole cimentarsi in una rappresentazione d’improvvisazioni, nella misura in cui egli saprà abilmente integrarli con la propria dimensione creativa ed immaginativa. Solo così lo spettacolo diverrà uno sfondo integratore, capace di valorizzare ed intrecciare i diversi percorsi di apprendimento con i vari piani dell’esperienza dell’attore, unificandoli in una dimensione di crescita armonica e completa per la sua persona.
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