TEATRO DI CONFINE

http://digilander.iol.it/teatrodiconfine
La compagnia “Teatro di Confine” nasce nel 1998 ed è formata da attori provenienti da una precedente esperienza teatrale, all’interno della quale hanno lavorato per parecchi anni mettendo in scena numerosi spettacoli tra cui opere complete, monologhi e pezzi brevi.

I principali lavori:

- “La proposta di matrimonio”
di Anton Cechov


opera completa

- “Tragico controvoglia



“
“


monologo

- “L’orso”





“
“


opera completa

- “I danni del tabacco”



“
“


monologo

-“L’anniversario”




“
“


opera completa

- “Mirandolina”



da Goldoni



pezzo breve

- “ Giulietta”



da Shakespeare


pezzo breve

- “La scuola delle mogli”

di Molière



opera completa

- “Il malato immaginario”


“
“


opera completa

- “La lunga permanenza interrotta”di Tennesee Williams

opera completa

- “Imago dominae”                         autori vari



tre atti unici

- “Aspettando Godot”


da Beckett



pezzo breve

Nel 1997 gli attori partecipano ad una coproduzione che impegna gran parte delle compagnie astigiane e che viene ospitata ad Asti Teatro .

Lo spettacolo è il “Caligola” di Albert Camus diretto da Beppe Fasolis.

L’attuale compagnia, “Teatro di confine”, nasce come già detto nel 1998 e da subito si tenta di approfondire nuovi percorsi teatrali, più vicini alla drammaturgia moderna piuttosto  che ai classici.

La compagnia sceglie per il proprio battesimo una pièce fondamentale nella storia del teatro del Novecento:

- “Le serve” 



di Jean Genet


opera completa

Le produzioni successive seguono questa impronta :

- “Il silenzio del mare”

da Vercors



opera completa

- “Il cameriere”



di Alessandro Zucco

opera completa

- “Extremities”



di William Mastrosimone
opera completa

- “La laude”



di Iacopone da Todi

pezzo breve

- “ Un luogo comue”         

di M. De La Parra

opera completa

    da “La segreta oscenità di ogni giorno”

- “ L’Amante”



di Arnold Wesker

opera completa

- “ Yerma”




di F. G. Lorca


opera completa

- “Cyrano”




da Rostand


laboratorio e 











spettacolo finale 











con le scuole

- “I libri di Prospero”


da “Prospero’s Books






di Peter Greenaway e






“La Tempesta” di William
opera completa






Shakespeare

La compagnia:
Beppe Fasolis



Regista

Giorgia Cerruti



Attrice-Regista

Enrico Ivaldi



Attore-Regista

Lucio Bosco



Attore

Luisa Accornero



Attrice

Luisella De Candia


Attrice

Marcello Cerrato



Attore

Maria Cristina Fasolis


Attrice

Piero Martini



Consulente

Piero Porcu



Attore-Regista

Franco Rabino



Tecnico-luci - Regista

Francesco Martinetto


Truccatore

Mario Boero



Attore - Scenografo - Costumista

Come contattarci:
     e-mail: teatrodiconfine@hotmail.com
- Beppe Fasolis:

fr. Bordoni 2 - 14034 
Castello d’Annone (AT)







Tel:

0141 – 401625





E.mail :
b.fasolis@tin.it
- Giorgia Cerruti
via Nazario Sauro 6 – 14100 Asti
(AT)

  e Enrico Ivaldi

Tel:

0141 - 324141

348  -  8442070



E.mail :
enriciv@tin.it
- Piero Porcu

Tel:

0141 – 557214





E.mail :
kymunp@tin.it
- Teatro di Confine   
corso V. Alfieri, 394 – 14100 (AT)

   (sede)


-Teatro per amore
E.mail :
actpa@provincia.asti.it






actpa@hotmail.com
PRODUZIONI DISPONIBILI

- YERMA  






di Federico Garcia 


                                        Lorca

- UN LUOGO COMUNE



da “La segreta oscenità








di ogni giorno” di M. de 








la Parra

- L’AMANTE






di Arnold Wesker

- I LIBRI DI PROSPERO


       da “Prospero’s books” 

di  Peter Greenaway e    “La tempesta” di   William Shakespeare
Nuova produzione
PROGETTO 2002/2003

“Il carro della commedia”

creazione collettiva

la vita di una compagnia di guitti nel periodo immediatamente successivo al Concilio di Trento, quando la repressione contro i teatranti, strumenti del demonio, era più che mai accesa

   YERMA

YERMA
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Laura Ferraro

MUSICHE A CURA DI


Beppe Fasolis

LUCI






Franco Rabino

TRUCCO





Francesco Martinetto

REGIA






Enrico Ivaldi

GARCIA LORCA

Scrittore, musicista, poeta, disegnatore, Garcia Lorca fu una delle più eclettiche e discusse personalità della Spagna sconvolta dalla guerra civile, di cui fu vittima. Egli fece parte di quella straordinaria fucina di idee, animata da grande fervore per l’arte e da straordinario impulso creativo, conosciuta come “Generazione del ‘27”, insieme ad artisti quali Luis Buñuel e Salvador Dalì.

Imprescindibile dalla sua vita e dalla sua feconda attività di scrittore e drammaturgo è la sua condizione di omosessuale che, se da un lato contribuì a renderlo inaccettabile alla Spagna dell’epoca, dall’altro lo aiutò a tratteggiare le straordinarie figure femminili della produzione teatrale in età matura.

Altra costante di queste opere è l’Andalusia, presente non come mero luogo geografico, ma occulta protagonista nel dramma della sua immobilità sociale fatta di costumi rigorosi e dure leggi che rendono vana ogni speranza di ribellione.

YERMA

Yerma, del 1934, è la parabola tragica di una donna cui è negata la gioia della maternità. Yerma è forse l’opera di Lorca che rivela la maggior penetrazione nella psicologia e fisiologia femminile. La figura di Yerma è il presagio di una psicologia radicalmente estranea all’uomo; è un personaggio comparabile a Madame Bovary.

I dialoghi tra Yerma e la vecchia pagana, la ricerca del segreto della fecondità da parte di Yerma, i commenti maliziosi delle donne, tutto questo mondo intensamente femminile costituisce una splendida cornice di credenze e sentimenti popolari circa la sessualità e  l’erotismo nella “donna madre”. 

Il tema della maternità frustrata viene veicolato in Yerma attraverso immagini poetiche che abbracciano la azione drammatica dell’opera; queste immagini poetiche

sono archetipi che oltrepassano i simboli individuali della realtà contingente per toccare una dimensione universale, e la totalità dell’azione drammatica che culmina in tragedia acquisisce un carattere di mito.

Il mito che circonda Yerma è quello della creazione. Il marito e la moglie sono archetipi nella loro azione procreatrice: Yerma è la Madre-terra e Juan è il Dio del Cielo; di conseguenza si capisce che qualsiasi interpretazione fisiologica circa la sterilità dell’uno o dell’altro personaggio è irrilevante perché i principi della tragedia sono situati a livello del mito, non puramente fisico. Juan fallisce nel suo tentativo di imitare il modello di Dio del Cielo, la cui responsabilità come consorte della Madre-Terra, è di spiritualizzare la materia. L’atto della Creazione può essere descritto come la penetrazione del principio dello Spirito nella materia, la unione di cielo e terra. Per questo Yerma è chiara manifestazione del dualismo lorchiano, che appare anche nell’uso di simboli quali l’acqua fecondatrice in contrapposizione a quella stagnante, oppure il latte del seno femminile ad indicare maternità in contrapposizione alla sabbia simbolo di secchezza ed aridità.

NOTE DI REGIA

La riscrittura del testo, ridotto per problemi relativi al grande numero di personaggi , e le prime letture hanno evidenziato la sostanziale importanza del simbolo nel teatro di Garcia Lorca ed il grande uso che ne viene fatto. La scelta registica è stata dunque da subito mirata all’analisi dei simboli usati ed al loro trasferimento in scena, nonché al tentativo di concretizzare in modo visibile e comprensibile  tutta una serie di emozioni e di sensazioni che gli stessi simboli evocavano. 

Questa impostazione è visibile innanzitutto nella scelta quasi iconoclastica dei colori dei costumi, che fanno da contrappunto alla neutralità della scenografia, volutamente non ideata per formare un luogo definito, ma sfondo universale dove tutti agiscono.

Grande attenzione è stata posta nella scelta e nell’uso degli oggetti di scena, che impegnano gli attori quasi mai lasciandoli liberi, diventando peso, fardello, ma anche segno distintivo della loro identità. 

Gli attori, in scena, lavorano molto, spostano pesi, portano luci, dispongono fiori; l’idea registica è quella di offrire allo spettatore una serie di chiavi aggiuntive per assorbire ciò che accade sul palco, una sorta di rappresentazione visiva ed emozionale che viene offerta contemporaneamente al testo recitato.

Ne risulta uno spettacolo che è si dramma, ma nel contempo rappresentazione del dramma, che ferisce nel profondo e insieme guarisce, lasciando al pubblico sensazioni confuse ma viscerali, forse incomprensibili, evitando comunque la grevità del testo, che al momento degli applausi  è già volato via.











Enrico Ivaldi
SCHEDA TECNICA – YERMA

Carico luci: 10 Kw

Dimmer: 1 blocco con 12 ingressi oppure 2 blocchi accoppiati da 6 ingressi.

Mixer Luci: 12 ingressi con 12 canali regolabili sdoppiati (12 + 12).

Fari: 11 fari da 1000 W ciascuno; 4 posizionati su 2 piantane o stativi frontali; 6 su due lati del palco su gabbia o supporto a 50 cm. dal suolo; 1 frontale a terra.

Tutti i fari devono essere forniti con bandiere e portagelatine.

Impianto audio: adeguato al luogo delle rappresentazione con mixer audio ad almeno 4 ingressi e doppio lettore di CD o, in alternativa, 2 lettori singoli di CD.

Durata dello spettacolo: 1 ora e 10 min. c.a.

  



 L’AMANTE
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Autore: 




Arnold Wesker

[image: image2.png]



Interprete:



Maria Cristina Fasolis
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Scenografia:



Carola Fenocchio
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Luci:





Franco Rabino
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Musica e effetti sonori:

Beppe Fasolis
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Regia:




Giorgia Cerruti

Arnold Wesker

Negli anni cinquanta nasce in Inghilterra la corrente teatrale dei “Giovani arrabbiati” (Angry Young Men) che opera una svolta decisiva nel  panorama drammaturgico contemporaneo proponendo testi di rottura con l’intenzione di esprimere il diffuso senso di insoddisfazione e sconfitta proprio della nuova classe colta inglese, formata da giovani cresciuti dopo la guerra , forniti di una buona cultura, ma impossibilitati a trovare una precisa collocazione entro il mondo produttivo contemporaneo, verso il quale nutrono perciò una crescente sensazione di rabbia e di rifiuto.

I principali autori di questa nuova corrente sono John Osborne, John Arden e Arnold Wesker.

Arnold Wesker (1932), drammaturgo di umili origini, cresciuto nel quartiere povero dell’east end, aderisce alla poetica dei Giovani Arrabbiati rappresentando nelle sue opere crude e realistiche situazioni quotidiane.

Nei primi testi, tra cui si possono ricordare “Brodo di pollo con l’orzo” e “La cucina”Wesker esprime i valori della militanza politica socialista propri del movimento operaio.

In seguito egli ricerca altre vie che lo inducono a incentrare i suoi drammi sull’analisi dei sentimenti personali dell’amicizia (Gli amici,1970), della famiglia (I vecchi, 1972), e dell’amore, e, infine, a specializzarsi in una serie di vivaci ritratti femminili, spesso contenuti entro la misura dell’atto unico, tra cui risalta “L’ Amante”, scritto nel 1988.

L’amante

L’Amante è il progressivo sfogo di una donna in carriera, una stilista, nella solitudine del suo atelier. Samantha, la protagonista, è una donna che si auto-emargina dalla società per ricreare un microcosmo nel suo disordinato atelier in cui, paradossalmente, riesce a vivere in armonia.

Ciononostante in questo testo si scopre , con un certo sollievo, che è bandita ogni morale indotta, qualunque vittimismo esemplare, o il più minuscolo senso di segregazione.

La vita di Samantha è un balletto tragicamente e stupendamente vero nel quale  la donna si barcamena subissata quotidianamente da richieste di beneficenza, atterrita da ogni manifestazione o nomenclatura  di buon senso, infastidita da qualsiasi ipotetica prole puzzolente, sorretta da un nervoso e indispensabile bisogno di bere e del tutto ignorata da un uomo sposato che lei ama disperatamente.

L’Amante è il viaggio circolare di una donna alla scoperta di se stessa, in lotta con le mille contrastanti sfumature del suo carattere che lei materializza in dialoghi speculari con i suoi tre manichini.

Bàbushka, Nìnotchka e Jessica non sono pezzi di legno al servizio di una pazza, ma rappresentano le crisi di un’anima che si mette in discussione sino quasi a rischiare di annullarsi nei suoi dubbi e nei suoi ricordi. Alla fine di questo suo quotidiano viaggio nell’inconscio Samantha si rialza, riappropriandosi di sé stessa e della sua vita che in fondo lei ama profondamente proprio perché ogni giorno la obbliga a lottare per poi riappacificarsi.

L’amante 
note di regia 

Da subito, leggendo l’opera, è nata l’idea della circolarità, e si è cercato di iscrivere il più possibile il viaggio psicologico di Samantha all’interno di questo cerchio metaforico e mentale.

Il monologo della protagonista si sviluppa attraverso dialoghi speculari con tre manichini che la mettono di fronte a quesiti scomodi, ai quali lei non vuole rispondere. Ecco perché,all’inizio dell’opera , ho scelto di registrare le voci dei manichini distorcendole leggermente: si presentano così  come entità separate, come lati del carattere di Samantha  che lei tiene a debita distanza; risponde loro come se fossero altro da sé.Poco per volta però, in questo viaggio circolare, la protagonista assume le differenti voci e personalità dei manichini per poi rigurgitarli sulla scena, e li muove  come soldatini di piombo in una sorta di schizofrenica guerra col suo inconscio da cui si lascia invadere sino quasi a rischiare di annullarsi  perdendo la propria identità . Da qui la recitazione a volte grottesca e esasperata, altre volte quotidiana dell’attrice che lavora sulla voce  e sulla gestualità dipingendo quattro personaggi tra loro diversi.   Alla fine Samantha, dopo aver toccato il fondo,  riprende il comando di se stessa accettandosi nella sua umana fragilità, ed ecco che ritornano le voci registrate, ora entità innocue, segno di una pace interiore fatta,  ma segno anche dell’ineluttabile tormento che accompagna l’Uomo.La scrittura di Wesker è asciutta,  urbana e impietosa e anche Samantha è asciutta, concreta, un po’ “estranea”, alienata dalla società e dalle sue ferree regole, forse per cinismo, forse perché così ha voluto il destino.  L’ho immaginata all’interno di una scenografia angolare, spigolosa, fatta di cubi ,in differenti tonalità blu e di diverse dimensioni , che lei utilizza  come poggia telefono, sedia, scrivania, tavolo da taglio, ….al fine di ricreare il suo atelier d’artista, accarezzato, qua e là, da cascate di tessuti colorati.






Giorgia Cerruti.


SCHEDA TECNICA – L’AMANTE

Carico luci: 10 Kw.

Dimmer: 1 blocco con 12 ingressi oppure 2 blocchi accoppiati da 6 ingressi.

Mixer luci: 12 ingressi con 12 canali regolabili sdoppiati (12 + 12).

Fari: 11 fari da 1000 W. ciascuno; 4 posizionati su 2 piantane o stativi frontali; 6 su due lati del palco su gabbia o supporto a 50 cm. dal suolo; 1 frontale a terra.

Tutti i fari devono essre forniti con bandiere e portagelatine.

Impianto audio: adeguato al luogo della rappresentazione con mixer audio ad almeno 4 ingressi e doppio lettore CD o, in alternativa, 2 lettori singoli di CD.

Durata dello spettacolo: 1 ora c.a.

I LIBRI DI PROSPERO

creazione collettiva

Hanno partecipato: Enrico Ivaldi, Marcello Cerrato, M.Cristina Fasolis, Lucio Bosco, Piero Martini, Giorgia Cerruti, Beppe Fasolis, Luisa Accornero, Luisella De Candia, Mario Boero, Franco Rabino, Davide Giglio, Maria Rosa Amich, Piero Porcu
Attori in scena:  9
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Luci di Franco Rabino
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Musiche e effetti: Beppe Fasolis 
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Costumi: Mario Boero

"I libri di Prospero" è uno spettacolo che nasce dai 24 libri di Prospero inventati e descritti da Peter Greenaway in "Prospero's Books".

Sono i 24 libri della saggezza, attraverso i quali Prospero, personaggio de "La tempesta" di Shakespeare, ha appreso le sue arti magiche, e di cui ora vuole liberarsi per tornare ad una vita più normale, gettandoli in fondo al mare perché non cadano in mani sbagliate.

La storia è semplice: Prospero si prepara ad abbandonare l'isola sulla quale è arrivato dopo il naufragio e a ridare la libertà ad Ariele, spirito d'aria e suo fedele servitore, e a Calibano, mezzo uomo e mezzo bestia alla ricerca di un riscatto o di una identità.

L'interesse del progetto risiede soprattutto nel modo in cui si è sviluppato, e nelle soluzioni adottate per metterlo in scena.

Si tratta di uno spettacolo su molti livelli, dal taglio vagamente cinematografico: esistono piani diversi di visione, un commento musicale più simile a una colonna sonora che a sottolineature teatrali, un progetto di luci che è soprattutto una ricerca di atmosfere. In più, i personaggi definiti sono soltanto tre, e ingaggiano una lotta di parole, e non solo di parole, con gli altri  sei personaggi totalmente indefiniti che si agitano sul centro del palcoscenico e ripetono le parole di Prospero, cercando di appropriarsi di un linguaggio che non è ancora il loro. 

Tutto questo si mescola continuamente sul palco dove quasi sempre diverse azioni - a volte antitetiche - si svolgono contemporaneamente, ma nessuno degli ingredienti è totalmente dipendente dagli altri, e in fondo ciascuno  - sia esso il movimento, o la parola, o la musica o la luce - potrebbe vivere indipendentemente.

Non è teatro di parola. La parola de "I libri di Prospero" è densa di significati ma arriva leggera alle orecchie dello spettatore, attraverso il filtro di azioni che distraggono continuamente l'attenzione visiva e uditiva, e nella continua attesa di una chiarificazione che in fondo non esiste.

Come non esiste praticamente dialogo, perché in questa non dichiarata lotta di predominio di un elemento sull'altro, il dialogo non è possibile.

Il progetto de "I libri di Prospero" è nato esclusivamente dalla descrizione dei 24 libri, ai quali si è tentato di dare una forma visiva e teatrale. Dopo aver scartato diverse ipotesi, si è deciso di scegliere "Il mare e lo specchio - Commentario poetico a La Tempesta di Shakespeare" di W.H. Auden per la parte testuale dello spettacolo, insieme ad alcuni brevi stralci de "La tempesta".

Per la parte musicale si è scelto - inevitabilmente - Michael Nyman, autore delle colonne sonore di quasi tutti i films di Greenaway, e Craig Armstrong ("Giulietta e Romeo" di Luhrman, "Plunkett e McLeane", "Il collezionista di ossa").

Nella difficoltà di inventare e realizzare uno spettacolo basato sui 24 libri di Prospero è stato essenziale l'apporto di tutti senza nessuna distinzione di ruoli o competenze, e il progetto si è sviluppato ed è cresciuto collettivamente. Per questo si è scelto di non stilare un elenco dei personaggi e degli interpreti e delle varie figure, ma di mettere tutti insieme quelli che hanno dato il proprio apporto al "Prospero" in ordine assolutamente casuale, con l'eccezione di musiche, luci e costumi.

I libri di Prospero

E' uno spettacolo su molti livelli, nel quale si racconta come anche la troppa sapienza possa venire a noia, e si possa desiderare di tornare a una vita più normale.

Sfogliandone le pagine, si incontrano tempeste e monologhi, poesia e movimento, dialoghi e silenzi, musica e luce.

Vi si racconta anche di come nessuno sia condannato a rimanere per sempre come è. E del conflitto fra parola e movimento, dei contrasti che da sempre albergano nell'animo umano.

Si parla poi dell'aspirazione di tutto e tutti ad essere di più, del goffo e sublime tentativo degli attori di rubare l'attenzione, e del leggero volo di Ariele verso la libertà.

E' uno spettacolo e una storia, un gioco e una gioia per gli occhi e per lo spirito, ricco di citazioni e riferimenti, di parole perdute e di rimandi a storie mai raccontate, di scene che si sovrappongono e si mescolano, per poi dividersi e riunirsi ancora.

Dalle sue pagine balza fuori un teatro a tutto tondo senza dialogo, nel quale recitano attori senza parte e nulla è mai come appare, o tutto è come sempre dovrebbe apparire.

Vi si racconta infine di come anche Calibano, frutto bestiale, potrà forse aspirare a una specie di libertà, accettando il suo stato e il suo limite, e dissolvendosi infine in un valzer lento.

I LIBRI DI PROSPERO

SCHEDA TECNICA

Carico luci: 15 Kw

Dimmer: 12 ingressi separati da 1000 watt ciascuno

Mixer luci: 12 + 12 canali sdoppiabili

Fari: 12 fari da 1.000 Watt ciascuno, ognuno con portagelatina, da posizionare su 2 piantane (6+6) o su supporti

Impianto audio: min. 200 + 200 watt se al chiuso (in esterno adeguato allo spazio), mixer audio stereofonico con min. 8 canali separati, 1 radiomicrofono a bottone, 4 microfoni panoramici con piantana, doppio lettore di CD audio o due lettori di CD audio singoli

Durata dello spettacolo: 1 h. e 15min. c.a.

UN LUOGO COMUNE
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ATTO UNICO

Liberamente tratto da

“La segreta oscenità di ogni giorno”

di

M. A. de La Parra

INTERPRETI

Lucio Bosco -   Piero Porcu

REGIA - MUSICHE - COSTUMI

Teatro di Confine

LUCI
Francesco Martinetto

FONICA
Giorgia Cerruti 

Un grazie a:

Katya Mondatore

della

“Blue Eyes Dance School” di Asti Via Arò,66

per la pazienza con cui a cercato 

di dare “elasticità e grazia”

a due pezzi di legno rinsecchiti

e ad 

Enrico e Giorgia 

per i preziosi consigli

Sentite scuse a:

Ettore Petrolini e William Shakespeare

	Due uomini qualunque, di una città qualunque, si ritrovano in uno spazio comune e sono costretti, loro malgrado, a confrontarsi. 

Il linguaggio nel “luogo comune” non può che essere per "luoghi comuni", ma il confronto, pur se farsesco, svela lentamente, inesorabilmente la vera natura dei personaggi, come e cosa realmente sono.  La loro necessità di "esibizione" rivela il loro sentirsi estraniati ed in lotta con il mondo che li circonda ed il loro gesto è come un grido, un voler dire "guardatemi, io sono qui, adesso".  Ecco allora il gesto eclatante, parossistico, la "bomba" da far esplodere in modo che il mondo si accorga della loro presenza, delle loro ragioni, del loro esistere.  

Il percorso che toglierà le "maschere" non è facile, spesso è ridicolo, ma alla fine porterà al reciproco riconoscimento, alla propria ed altrui accettazione, senza riserve, senza pregiudizi.  "Essere ciò che si è" è questo l'arrivo, quindi uscire dai ruoli non nostri, dai copioni che spesso recitiamo per fingere di essere ciò che ci piacerebbe essere e che sovente interpretiamo per apparire come agli altri piacerebbe che noi fossimo.  

Lo spettacolo, tratto da “La segreta oscenità di ogni giorno” dello scrittore cileno M.A. De la   Parra, mette in scena i due protagonisti nell’atto di contendersi una panchina in una situazione alquanto imbarazzante. Il tema della deviazione sessuale è qui volutamente amplificato rispetto alle intuizioni dell’autore ponendo in contrasto i diversi meccanismi psichici che muovono i due personaggi. La molteplicità dei fattori determinanti l’atteggiamento sessuale definitivo si riflette nella varietà di atteggiamenti sessuali manifesti in cui essi trovano sfogo nell’Umanità. 

Le loro caratteristiche essenziali, che verranno sicuramente colte dallo spettatore poco più che attento, sono la scelta dell’oggetto in senso narcisistico (una panchina) ed il persistere dell’importanza erotica della zona anale, concretizzata nel gesto fenomenico di sedersi e non solo. 

La differenza dei prodotti finali possono essere certamente di natura qualitativa, ma l’analisi dimostra che le differenze tra i loro determinanti sono quantitative. Ciò, inevitabilmente, porta a pensare all’illuminata analisi di Gheorghe Fredrick Vassilie Moll (1890-1902) sul mutamento dell’istinto sessuale in un istinto di “concrectazione” e in istinto di “detumiscenza” Invece di addurre altre prove a favore di questa affermazione, non è questa la sede, diventa imprescindibile citare un passo del brillante ed altamente istruttivo saggio di Kellogs-Flakes avente per oggetto “Anamnesi sul sadismo e masochismo dei gasteropodi dell’emisfero boreale nelle notti di plenilunnio durante il soltizio d’estate del 1927” .In verità fin dal 1874 il fenomeno era stato analizzato dagli insigni studiosi Manetti e Roberts dell’Università di Karinzia nel loro adamantino saggio “Calzino corto - Perchè?” .   Per altro smentite dagli insigni studiosi Tojota-Subaru con  altrettanta  illuminante ed adamantina   chiarezza nel provocante articolo “E perché no?

I due attori in scena sono realmente affetti da psiconevrosi, spessissimo associate all’inversione manifesta, la cui formazione va ricercata negli istinti componenti, che, per la maggior parte si evidenziano come coppie di opposti il cui istinto scopofiliaco e l’esibizionismo nelle forme attive e passive si concretizzano nell’istinto di crudeltà?
Ma  .. andiamo  avanti, ….   non cedendo alla tentazione …..    escatologica.. di ..     valutare le manifestazioni ….   sessuali ….somatiche…………………. nel periodo…………………………………
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        SCHEDA TECNICA  

 UN LUOGO COMUNE

Tipo di spettacolo: Atto unico

Genere: comico

Durata: 1 ora e 10 min. c.a.

Scenografie: una panchina di legno e due quinte

Luci: dieci fari con gelatine ambra, rosso, ghiaccio.

Fonica: un lettore CD, mixer, amplificatore e casse.

Palco: 6 x 8 metri

Costo dello spettacolo: £. 700.000 a titolo di rimborso spese.
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