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I CAVALIERI DELLA SCALA MUSICALE

  

ESTRATTO DELLO SPETTACOLO

La Canzone del Menestrello

In un castello lontano lontano

Successe un fatto davvero un po’ strano

Udite gente con tanta arrenzione che questa storia vi dara’ emozione..

Un uomo giusto e attento regnava,aveva una figlia che molto amava

Lei buona e bella come una rosa a un vecchio mago fu promessa in sposa

Ma il mago aveva DI GHIACCIO IL SUO CUORE,VOLEVA RICCHEZZE E NON IL SUO AMORE

IL GIUSTO RE TUTTO QUESTO CAPISCE E IL MATRIMONIO CON LEI PROIBISCE.

CRUDELE QUEL MAGO AL SUO COMPLEANNO ENTRO’ NEL CASTELLO E FECE UN GRAN DANNO

TOLSE A TUTTI IL PIU’ GRANDE BISOGNO RUBO’ LA MUSICA E RUPPE IL BEL SOGNO

TRISTE E DISTRUTTI SENZA PIU’ PARLAR SENTIRONO UN GIORNO ALLA PORTA BUSSARE

OH FORESTIERI ARRIVATI ALLA CORTE SALVATE NOI DALL’ORRENDA SORTE!

OR PER SAPER COME ANDO’ A FINIR.. LE NOSTRE AVVENTURE DOVRETE SEGUIR!!!!!

Da questo momento inizia una grande avventura alla ricerca della Musica, dividendo il viaggio in tre tappe fondamentali: 

1. LA RICERCA DEL SUONO

2. IL RITMO

3. LE NOTE MUSICALI E IL PENTAGRAMMA

Lo spettacolo si avvale dell’uso delle maschere che ricordano le classiche della Commedia dell’Arte, in particolare i personaggi de L’Arlecchino e del Capitano, una classica coppia comica basata sul rapporto tra servo e padrone.

APPUNTI SULLE MASCHERE DELLA COMMEDIA DELL’ARTE

ARLECCHINO
È una delle maschere più famose della Commedia dell’Arte, appare sulla scena nel seicento. Essendo anche questa maschera una tipologia di Zanni (servitori), all’origine parla bergamasco, arriva dalla campagna. Emigrato a Venezia, nelle commedia dal settecento in avanti comincia a parlare veneziano. La maschera è nera in quanto rappresenta la caligine. Le movenze e la maschera ricordano il gatto, come questo spinto all’azione dalla fame e dal sesso. Il costume è di ignota origine (tante le ipotesi) ma forse la più credibile è che si sia colorato col tempo, aggiungendo toppe a cucire gli strappi dell’originario costume bianco; il nome forse deriva da Alichino (Helequin, demone delle fiabe medievali francesi), personaggio dell’Inferno dantesco, a questo si deve il corno sulla maschera.

ZANNI
Deriva dal nome proprio Gianni. Originario della Val Padana, veste abiti da contadino (pantaloni larghi e blusa, entrambi bianchi), parla uno stretto e scurrile bergamasco. Rappresenta la fame fatta persona, si muove agilmente ed indossa maschere semplici (occhi piccoli e naso lungo) a rappresentare la semplicità di intelletto. Accompagnato sempre dal Batoccio (strumento il legno che serviva ai contadini per girare e mangiare la polenta) è il protagonista dei lazzi di commedia.

BRIGHELLLA
Anch’egli bergamasco. Il nome deriva dal verbo “Brigare” che è una delle caratteristiche del personaggio che inoltre intriga ed imbroglia così come un “Brigante”. Brighella è servo astuto, agisce per denaro e per esso è pronto a tutto, crudele, furfante, ubriacone ed a volte assassino. Dal costume bianco con riporti verdi, spesso viene in scena caratterizzato dal parlare balbuziente.

PULCINELLA
Il più importante dei personaggi del meridione. Napoletano soprattutto ed ancora oggi pienamente in vita nella tradizione teatrale e popolare italiana. Derivante probabilmente dal mimus albus della farsa atellana. Come il Macco di quest’ultime, Pulcinella era maestro nell’uso della Pivetta (membrana in legno che gli attori mettevano sulla lingua per rendere la voce simile a quella di un pulcino) e forse, dato il costume bianco, il naso a becco e la voce sgraziata lo chiamarono Pullus Gallinaceus ovvero Pulcinella. C’è chi sostiene che il nome derivi da un certo Pucio D’Aniello, attore del tempo, ma la più curiosa narra che fu Silvio Fiorillo, che rappresentandolo gobbo e panciuto, inventò Pulcinella. 

PANTALONE
Personaggio della categoria dei vecchi. Possiamo dedurre che trattasi di uno zanni invecchiato. Agisce per denaro e sesso. Avaro e mai disposto a spendere se non per interessi sessuali.Il nome probabilmente deriva dai mercanti veneziani, che erano soliti piantare il leone di Venezia ovunque giungessero (PiantaLeone) Il costume rosso rappresenta spesso il male, la maschera è nera con occhi piccoli e naso aquilino. Spesso è il personaggio attorno al quale la commedia era costruita. È la massima autorità della famiglia, nonché della commedia, gestisce denaro e il destino di figli e servitori.

CAPITANO
Ispirato ai capitani di ventura del tempo, spacconi è mercenari, questa maschera appare prestissimo sulle scene. In commedia è il personaggio che parla un’altra lingua (spagnolo) a girato il mondo ed è stato protagonista di mille avventure. Trattasi chiaramente di un fanfarone, millantatore e quindi parodia degli eserciti del tempo (in particolar modo quelli che dominavano l’Italia).

DOTTORE
Il primo ad utilizzare questo personaggio fu Michelangelo Buonarroti, con il nome di Graziano. Questo perché Graziana era detta la lingua che al tempo usavano i dottori, un misto tra il latino ed il dialetto condito con citazioni latine, questo per dare accezione al loro status.Il costume è nero simile ad una toga, la maschera copre solo la fronte ed il naso, con forma particolarmente taurina. In seguito appare sulle scene con il nome di Balanzone (forse da Balanza). Continuazione logica del ciarlatano medievale, in commedia fa parte della categoria dei vecchi, padre di un innamorato, abile nel raccontare frottole in linguaggio pseudo erudito per far si che la “Bilancia” penda dalla sua parte sfruttando l’ignoranza dei suoi interlocutori.

INNAMORATI
Personaggi “seri” della commedia, fulcro della storia, recitano senza maschera. Intorno a loro ruotano servi e vecchi, i primi generalmente favorivano gli amori, i secondi volti ad ostacolarli. Gli innamorati sono il pretesto della commedia, l’avvio della trama che sarà ben sviluppata dai vecchi ed arricchita di comicità dai servi. Il personaggio è di categoria nobile, elegante nel vestiario e nella postura, nel parlare (toscano) e nell’agire.

Ricordiamo altri personaggi tipici della tradizione italiana come Rugantino, Gianduia, Meneghino, Stenterello, Coviello, Giangurgolo, Meo Patacca, Gioppino e Sandrone( Maschere Italiane-Demetra)

APPUNTI SULLA COMMEDIA DELL’ARTE:

Commedia dell'Arte

La Commedia dell'Arte si sviluppò in Italia nel corso del Cinquecento.
Diffusasi poi in tutta Europa, divenne molto popolare in Francia, dove veniva recitata dagli attori della Comédie-Italienne del teatro dell'Hôtel de Bourgogne e dove, dal 1680, si installarono i comici italiani.

La definizione Commedia dell'Arte (dove arte ha il significato medievale di mestiere) distingueva il teatro di attori di professione da quello praticato nelle corti da letterati e cortigiani e sui sagrati delle chiese da chierici e diaconi.

Le compagnie professioniste erano composte da artisti e acrobati girovaghi. Tali compagnie non mettevano in scena testi d'autore ma, basandosi su un canovaccio, rappresentavano vicende ispirate alla realtà quotidiana, arricchite con numeri acrobatici, danze e canti.

Il canovaccio

Un canovaccio traccia sommariamente l'azione e i personaggi di una commedia o di una tragedia. Alcune parti, dialoghi, monologhi, momenti di transizione ecc., sono, in parte, già elaborati e possono essere usati senza cambiamenti, il resto, soprattutto la realizzazione testuale, è improvvisato. Le compagnie teatrali di un tempo, soprattutto quelle che operavano in provincia, non usufruivano di infrastrutture stabili e viaggiavano di paese in paese, dovevano saper accattivare il pubblico e convincerlo ad assistere alle rappresentazioni.

I canovacci, pertanto, permettevano a una compagnia teatrale esperta di mettere in scena testi attuali in poche ore. Bastavano pochi interventi per costruire parallelismi tra vicende che scuotevano un paese in cui si recitava, ad esempio un assassinio o un furto, e i contenuti di un canovaccio già esistente.

I canovacci permettevano quindi di creare rapidamente nuovi testi drammatici perché si basavano sull'esperienza degli attori e al contempo offrivano dei moduli drammatici collaudati nel tempo e di sicura presa sul pubblico. Inoltre gli attori potevano attingere le battute da alcuni repertori (gli attori migliori ne avevano di personali).

Recitazione in versi

La recitazione era in versi e, solo con Goldoni si passò, regolarmente, alla prosa. Per gli spettacoli, gli attori utilizzavano semplici palchi all'aperto o luoghi più convenzionali. Le commedie si basavano su personaggi ben riconoscibili e dai caratteri stereotipati, su un'enfatica gestualità, dialoghi improvvisati, interludi musicali e buffonerie, per soddisfare un vasto pubblico di diversa estrazione sociale e culturale. Tutti gli attori, con l'eccezione della coppia dei giovani innamorati, portavano la maschera.

A differenza di quanto accadeva per le compagnie di teatro tradizionale, quelle della Commedia dell'Arte assoldavano attrici professioniste invece di far recitare agli uomini le parti femminili (generalmente erano composte da tre donne e sette uomini e le migliori avevano un "poeta di Teatro", professione esercitata dallo stesso Goldoni). Le maschere riproducevano alcuni caratteri ben riconoscibili, tali da ovviare in parte all'assenza di un copione e da orientare immediatamente la comprensione del pubblico

Le maschere

Con le maschere ogni compagnia costruiva centinaia di situazioni diverse. Gli attori improvvisavano anche brevi scene individuali con battute e lazzi. La popolarità della Commedia dell'Arte, sia in Italia sia all'estero, fu straordinaria. Nel XVII secolo, i governi di Spagna e Francia cercarono di censurare e regolamentare questa forma teatrale. In Inghilterra, gli influssi della commedia assunsero i caratteri delle maschere di Punch, un Pulcinella più prepotente, e di sua moglie Judy. In Francia la commedia ispirò il teatro dei maggiori commediografi francesi, come Molière e Marivaux.

Nel XVIII secolo, in Italia, Carlo Goldoni diede nuovo respiro alla commedia, ormai languente, trasformandola. Goldoni obbligò gli attori a riferirsi a un testo scritto, rinunciò alle facili buffonerie, eliminò gradualmente le maschere, conferendo loro un'individualità sempre più marcata, trasformando la commedia dell'arte in commedia di carattere e inserì l'azione nel concreto tessuto sociale della classe borghese mercantile, mentre il tradizionalista Carlo Gozzi ricorse ad argomenti fiabeschi ed esotici con note patetiche e satirici riferimenti a personaggi e costumi contemporanei.

Moderna commedia

La fortuna della Commedia dell'Arte riprende nell'ambito delle avanguardie teatrali del Novecento come mito di riferimento di una "Età dell'Oro" dell'attore.
A partire dai registi russi Mejerhold e Vachtanhgov passando attraverso il francese Copeau e l'austriaco Max Reinhardt si arriva alla grande intuizione di Giorgio Strehler che nel 1947 ne fece una bandiera della rinascita della cultura italiana dopo la guerra con il celebre allestimento di Arlecchino Servitore di due Padroni.

Negli anni Sessanta Dario Fo grazie al sodalizio con Franca Rame, figlia di una famiglia di commedianti itineranti che possedevano ancora vecchi canovacci, ebbe la fortuna di poter studiare tali documenti, testimonianze di un'antica cultura ormai estinta, di verificare la loro efficienza e di adattarli alle nuove esigenze, creando una serie di commedie e di monologhi tra cui Mistero Buffo.

Negli anni Ottanta, a seguito del grande successo della reinvenzione del carnevale di Venezia da parte di Maurizio Scaparro la Commedia dell'Arte italiana ritrovò successo in tutto il mondo con la Famiglia Carrara (dieci generazioni di teatro) e il Tag di Venezia diretto da Carlo Boso.

La Commedia dell'Arte ha in qualche modo dato vita alla moderna commedia cinematografica Slapstick (vedi anche Battacio).

