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"Cuori strappati" del gruppo teatrale La Gaia Scienza 

Mestiere e piacere in un concerto di pareti 
di Maurizio Grande 
 

Esiste una sperimentazione teatrale (e, più in generale, artistica) che sia esente da ipoteche ideologiche? Si dà una ricerca 
espressiva che non riduca il linguaggio a liturgia e le tecniche a rituale? Queste domande si fanno legittime nel nostro tempo 
appiattito su un presente estenuato che ricicla la profondità del passato nelle superfici della citazione perenne; un presente che 
assorbe il futuro e si fa erogatore di stimolazioni sensoriali e percettive che (senza volerlo?) nobilitano il prodotto effimero (la 
sfilata di moda, lo short pubblicitario, il serial televisivo, l'informazione come sensorialità diffusa a bassa definizione di 
senso). Per un certo tipo di ideologia estetica, sperimentare significa portare all'esperienza di un pubblico disattento le 
dinamiche energetiche della sensorialità, la percezione dello spazio ambientale, il corpo come scenario del moto (contro la 
finalizzazione implicita nel gesto), la metropoli come scenografia incostante che produce stimoli barbari. E tuttavia, dietro la 
palestra teatrale o al di là del paesaggio urbano come spettacolo violento, la liturgia antirappresentativa della sperimentazione 
e il gesto antiespressivo della ricerca si compiacevano degli «esercizi di stile» nei quali si trascriveva oscuramente il rapporto 
tra corpo e mondo. Tutto ciò comportava la riduzione della teatralità a spettacolarità, anche se non riusciva a legittimare la 
pertinenza ancora teatrale della «nuova spettacolarità». In altri termini, la sperimentazione indicava un'effimera pienezza di sé 
e un'illusoria autosufficienza sulla base della preminenza «etica» della ricerca in quanto tale e dei suoi risvolti obbligatori di 
ordine sociologico, politico economico. 

Ciò non è più possibile quando si salta a pié pari l'equivoco del teatro di sperimentazione e del laboratorio mistico dove si 
produce una spettacolarità esterna (sensoriale-percettiva) come manifestazione di un'interiorità non-spettacolare, ma, per 
l'appunto, etica, liturgica, rituale. In tal modo cade l'equivoco della sperimentazione come camuffamento delle poetiche che la 
sostengono; cade l'equivoco della ricerca come investigazione «antiartistica» tesa a mettere alla prova linguaggi, tecniche, 
modalità espressive e tensioni sensoriali svincolate sia dall'obiettivo dello spettacolo come confezione teatrale, sia dal senso 
come valore di comunicazione. 

La sperimentazione è denudata e denunciata da un tipo di ricerca teatrale esposta a vista come poetica dei materiali e del 
corpo teatrale; una poetica delle forme sceniche, dei colori, delle luci, dei fondali, che si offre direttamente al pubblico come 
spettacolarità non-agonistica e come godimento che rifiuta la polemica, sia pure quella della deformazione avanguardistica. 

Il teatro vi appare come materiale e corpo e musica e scenografia, come luogo dell'«opera» resuscitata. E' quanto deriva 
dalla posizione teorico-pratica di un gruppo come La Gaia Scienza, che nel suo ultimo spettacolo al Padiglione Borghese di 
Roma, Cuori strappati, ha liberato la ricerca dal corpo mistico della sperimentazione obbligata e dai protocolli liturgici della 
polemica ideologica rituale. Cuori strappati è forse il primo spettacolo internazionale della nuova area sperimentale italiana, 
con un senso netto della spettacolarità del godimento allo stato puro, non più servite nei confronti del desiderio (soggettivo, 
sociale o ideologico) e non più arrogante nei confronti della perdita di senso. Se si deve vivere al di qua del senso o al di là 
della storia o di fianco a qualsiasi istanza progettuale, allora bisogna trattare il corpo teatrale per quello che è (spazio scenico, 
attori, colori, luci, scenografia): materiale godibile da animare con una meraviglia rigenerata e offerta al pubblico senza 
risarcimenti ideologici. 

In Cuori strappati non ci sono scorie o residui di scontri adialettici contro questo o quello; c'è la pienezza del corpo 
teatrale senza maschere e senza recriminazioni; c'è la felicità inventiva di chi sa coniugare mestiere e piacere, anima e corpo. 
Facciate semoventi, pareti animate, scale rotanti, passerelle stese su abissi ravvicinati, lenzuoli di plastica gocciolanti una 
recente pioggia teatrale, un moto continuo di oggetti, corpi, luci generato dal principio primario del vitale fatto spettacolo. Un 
ondeggiare ininterrotto avanti e indietro, un accartocciarsi e rinascere, un deviare e ritornare al centro, un apparire/sparire di 
figure umane nella danza-trance della pulsazione continua della scena. Gli attori spuntano d'ogni parte e rientrano 
magicamente nell'ombra, scivolano lungo facciate colorate, si appendono a tralicci o grattano vetrate ricoperte di mota, in un 
andirivieni beato e crudele da festa perenne schizzata nel pastello. Un teatro che sa manovrare innumerevoli trucchi angelici e 
sa fondere Méliès e l'ultimo Godard, quello straordinario di Passion, il film dedicato alla meraviglia della luce e alla 
cartapesta colorata. Cuori strappati danza la primordialità del moto come manifestazione vitale, l'incurvarsi e lo imbestiarsi 
del corpo pagano, l'animismo delle cose e dei luoghi, la levitazione e l'inabissamento, l'arrotondarsi degli spigoli nella 
suprema armonia di una festa violenta e tenera tra Sud italico e contro-americano. Festa stralunata e ingegneria del magico, 
Cuori strappati fa danzare l'acqua e il sudore, i cespugli e le pareti di pioggia. 

Guidarello Pontani, straordinario mimo dell'accartocciamento, allude forse all'impossibilità di fuoriuscire dal recinto 
teatrale quando tenta di perforare la membrana d'acqua e plastica che lo rigetta in scena. Giorgio Barberio Corsetti espone ad 
evidenza il volto e il collo, la forza muscolare che scandisce le musiche dei Tuxedo-Moon e i canti del Madagascar. Ambedue 
usano il corpo come uno scafandro di gomma dura che incamera gioia e manovra sofferenza, ma indivise, primitive e 
incontaminate. Alessandra Vanzi è un'apparizione vestita di stelle filanti metalliche, corpo armonioso sotto un arcano sorriso 
degli occhi enigmatici. Irene Grazioli è una bimba impertinente costretta a crescere guardando gli altri, e il suo pagliaccetto 
rosa si incupisce in un abito scuro e troppo grande. Marco Solari si spezza e si disarticola, si frantuma e riesce come una 
marionetta elettrizzata. Ma il vero protagonista dello spettacolo è il concerto di pareti, la drammaturgia di facciate colorate che 
si umanizzano perseguitando gli attori, comprimendo o spalancando il tracciato scenico, strumentando l'azione teatrale in una 
partitura spaziale inedita. 




