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A scuola fare teatro si riduce spesso alla preparazione e messa in scena di una recita. Già in età prescolare si utilizza l’attività teatrale per «mettere in vetrina» i bambini, e gli spettacoli sono pensati più per soddisfare i genitori che per offrire una vera esperienza educativa ai loro figli.

Ma il gioco del teatro è qualcosa di molto diverso da questo: è un mediatore didattico caratterizzato da una ricchezza di linguaggi e di codici simbolici che ci consentono di esplorare la voce, il corpo, le emozioni e il pensiero. È un’attività laboratoriale che permette di sviluppare le molteplici intelligenze del bambino, creando una rete di connessioni fra esperienze, tematiche e saperi. Se impiegato nel modo giusto, diventa uno strumento pedagogico fondamentale, che porta in classe la pluralità dei linguaggi espressivi e permette così al bambino di comunicare, sviluppare la consapevolezza del proprio sé corporeo, l’intelligenza emotiva, l’empatia e il pensiero creativo.

In questo volume Helga Dentale – descrivendo le attività che svolge nelle scuole da oltre vent’anni, così come il metodo che propone nei suoi corsi dedicati a docenti e operatori teatrali – mostra come il «laboratorio teatrale» sia uno strumento efficace per promuovere una scuola creativa, inclusiva e incentrata sulla scoperta e la sperimentazione.





Helga Dentale è docente per la formazione, ideatrice del Metodo Teatro in Gioco®, esperta di linguaggi espressivi e di educazione emotiva. Autrice di libri di pedagogia teatrale, con Lindau ha pubblicato Prendiamoci il tempo per stare con noi (2019) e Puoi costruire per me una scuola gentile? (2021). Per Giunti Scuola svolge corsi di formazione e scrive per le riviste «Scuola dell’infanzia» e «La vita scolastica».

Svolge seminari in diverse città d’Italia e corsi online. Coordina la Comunità Educante Teatro in Gioco®, formata da insegnanti, educatori e operatori teatrali.
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FARE TEATRO
NON SIGNIFICA
FARE LA RECITA

A tutte le bambine e a tutti i bambini.

Alle persone che amo.

Alla mia capacità di sognare forte.





Fare teatro a scuola significa, per la maggior parte degli insegnanti e degli operatori teatrali, fare la recita, produrre uno spettacolo finale.

Io voglio raccontarvi un’altra storia.





Introduzione

Certe volte i sogni si avverano

Buio. Luce.

Una bambina di otto anni si è creata un rifugio magico. È una balena, tracciata con lo scotch sul pavimento e lei è lì dentro. È una balena amica, da lì la bambina può entrare e uscire quando vuole.

Può starsene lì dentro, al caldo, circondata da libri, oggetti magici (alcuni reali, altri immaginari), c’è un fuoco a volte, ci può essere qualsiasi cosa. Può far capolino fuori, sentire il vento in faccia e guardare il mare, il cielo.

Fantastica di luoghi incredibili da raggiungere, fa finta di costruire una macchina del tempo per andare a vedere i dinosauri, si prepara a viaggiare nello spazio immaginando di ritrovarsi in un cielo fitto fitto di stelle. Si sente un essere minuscolo in mezzo a miliardi di puntini luminosi, granelli di zucchero che luccicano sul velluto nero.

Così immagina lo spazio. Questa bambina gioca. Gioca ad essere altrove. Gioca ad essere altro. E, giocando, mette in scena anche i suoi sogni più grandi: fa finta di fare l’attrice, fa finta di fare la maestra.

Ha anche una bacchetta magica, costruita con del cartone.

E certe volte i sogni si avverano.

Ho iniziato a scrivere questo libro diversi anni fa. È il mio «libro nel cassetto»!

La parola è suono, si muove nell’aria e scompare dopo essere stata pronunciata (salvo, talvolta, rimanere nella memoria di chi ascolta). Se si vuole che permanga nel tempo, così com’è stata detta, occorre fissarla su un supporto materiale. Nasce così la scrittura, qualunque forma essa assuma.1

È il libro che racconta il mio amore per il teatro e per la pedagogia, e l’urgenza di unirli insieme per strutturare un linguaggio teatrale a misura di bambino da utilizzare non solo nell’idea di portare avanti laboratori teatrali, ma soprattutto da portare nella didattica quotidiana.

Racconta il sogno di creare un metodo di pedagogia teatrale per utilizzare questo linguaggio nelle scuole, un teatro come «incontro», esperienza, scintilla per accendere il piacere mentre si ascolta e si apprende. Il piacere della scoperta e della sperimentazione. Teatro come corpo e voce, gesto e parola: per rivendicare l’importanza di entrambi, come parte integrante del nostro essere, del nostro dire, del nostro lasciare traccia.

Da bambina sognavo di fare l’attrice: recitavo davanti a un pubblico di pupazzi e bambole, li guardavo negli occhi, li sentivo applaudire. Il potere trasformativo del teatro tramutava me, la mia casa, i pupazzi: io, attrice amatissima intenta in una strabiliante performance, la mia casa diveniva teatro, i pupazzi erano il mio pubblico in visibilio. Da bambina volevo fare l’attrice e dopo il liceo mi sono iscritta all’università e, parallelamente, ho iniziato a studiare recitazione. Ho iniziato a recitare, per lavoro, molto presto. E ho continuato a formarmi. Tanti teatri, palchi pieni di polvere… alcuni minuscoli, altri enormi. Un iter che si ripeteva spesso, senza però provocare quella assuefazione figlia dell’abitudine. Non mi sono mai «abituata» alle emozioni che il teatro ti provoca!

Chi è di scena. Buio. Il cuore in gola. Luce. Sei sul palco. E lì prende vita un’altra te, non sei più tu, ogni sera vivi una nuova vita. Sei la pazza, l’innamorata, sei Rossella O’Hara, sei un’assassina senza scrupoli… In giro per l’Italia, tanti spettacoli, ruoli e ricerche diverse, dal teatro cabaret al teatrodanza, dalla commedia dell’arte allo spettacolo in piazza con il Living Theatre.

Ma da bambina sognavo anche di fare la maestra: sempre loro, bambole e pupazzi, i miei interlocutori. Il faccio finta che, prima forma teatrale che sperimentiamo tutti in modo spontaneo, mi trasformava in un’insegnante attenta, appassionata (un po’ «teatrale», ora che ci ripenso!) che amava raccontare, spiegare, dialogare con i suoi alunni. E quanto mi piaceva! Far finta di insegnare mi appassionava moltissimo. A otto anni non immaginavo che sarei riuscita a far incontrare i miei sogni, a metterli insieme per crearne uno più grande: educare al teatro (e soprattutto con il teatro), portare il teatro a scuola, fare del linguaggio teatrale strumento per mettermi in relazione con i bambini e per costruire una didattica inclusiva e creativa.

Il libro che avete fra le mani è il racconto di questo sogno. Per me è diventato realtà a partire dal 2000, dopo il primo frustrante anno come operatrice teatrale, il ’99. Questo fu per me un anno cruciale: scoprii il desiderio di utilizzare le mie competenze teatrali per mettermi in relazione con i bambini, per «insegnare» teatro. Insieme a Fabio, il mio compagno, iniziai a svolgere alcuni laboratori nella scuola dell’infanzia e primaria: strutturai ovviamente un programma, ma senza sapere quasi nulla di pedagogia. Feci l’errore che continuano a fare in tanti: essere convinti che per fare teatro a scuola sia sufficiente essere attori e «trasferire» le proprie competenze ai bambini. Questo ha poco senso, ciò che un attore sperimenta nella sua formazione è calibrato sulle esigenze e le capacità cognitive di un adulto. Occorre un lavoro di traduzione: i principi basilari della pedagogia teatrale – che nasce come campo di formazione per attori adulti – come possono essere «tradotti» a misura di bambino? Quali strumenti è necessario codificare ex novo? Quali prassi e attività teatrali devono essere riformulate, modificate, semplificate? Per rispondere a queste domande è stato necessario confrontarmi con un profondo senso di frustrazione (direi anche senso di colpa!): perché i bambini invece di partecipare con entusiasmo sembrano distratti, annoiati? Perché in alcuni momenti non riesco a creare un clima di ascolto? Come mai alcune attività funzionano e altre sembrano perdersi nel vuoto? Queste difficoltà affioravano soprattutto nella scuola dell’infanzia.

Ho iniziato a trovare risposte passando intere giornate in biblioteca, lasciando da parte il teatro e mettendomi a studiare la pedagogia. Poi li ho fatti incontrare.

«Ciao, sono il teatro. Sono nato per mettere in relazione le persone, per soddisfare il loro bisogno di comunicare. Sono fatto di voce, corpo, emozioni».

«Ciao, io sono la pedagogia. Sono nata per occuparmi di educazione, di formazione della persona. È molto interessante ciò che mi hai raccontato, facciamo in modo che sia a misura di bambino, d’accordo?».

Ho immaginato più o meno questo dialogo! Il libro che ho scritto vi porterà a conoscere il senso di fare teatro a scuola, almeno secondo il mio punto di vista. Vi racconterà le mie ricerche e le mie esperienze sul campo. Vi porterà in un modo di fare teatro che si nutre di intenzionalità pedagogica, incentrato sull’esperienza educativa ed espressiva, non sul prodotto. Vi racconterà del teatro, della scuola, dei bambini, di me.

Questo libro vi fornirà strumenti operativi, tratti dal Metodo Teatro in Gioco®, da utilizzare a scuola, ma lascerà spazio anche a domande, riflessioni, dubbi. Cercherà di mettere in connessione il teatro, la pedagogia, la didattica, l’educazione emotiva, le neuroscienze. Non è un prontuario per fare teatro: non è un manuale di «esercizi» da replicare. Se cercate esclusivamente questo vi consiglio di posare il libro, vi deluderebbe certamente: è stato comunque un piacere conoscervi, anche se per il breve tempo di poche pagine, ma credo di non essere io l’autrice «giusta» per voi.

Se invece vi incuriosisce il «significato pedagogico» del fare teatro e volete avventurarvi in alcuni percorsi operativi, acquisire «strumenti» e conoscere diverse attività del Metodo Teatro in Gioco®, se vi appassiona l’idea di portare il teatro nella vostra scuola come linguaggio per dare valore al corpo e alle parole dei bambini, per esplorare insieme le emozioni e le intelligenze multiple, per costruire una didattica ricca di codici simbolici, allora questo libro è per voi. Piacere di conoscervi. Sono pronta per accompagnarvi in questo viaggio.

Il teatro permette di agire sulla scena formativa elaborando temi vitali e, allo stesso tempo, permette di essere coscienti della finzione consentita da questa elaborazione. Si agisce con la cognizione che il teatro non è la vita, ma la consapevolezza dei contenuti vitali in gioco nel teatro crea un doppio registro, e quindi una doppia consapevolezza, nello spazio della quale è permesso interpretare, giocare, per sé e per gli altri, contenuti ed emozioni profonde che spesso sono bandite e inafferrabili nel flusso della vita quotidiana.2



1 Marco Aime, Pensare altrimenti, add Editore, Torino 2020, p. 38.

2 Francesco Cappa, Formazione come teatro, Raffaello Cortina, Milano 2016, p. 10.
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C’è teatro e teatro

Ecco qui, signora… questo è il pollo, e in questo piatto ho cucinato la verdura.

Emma, 2 anni e 5 mesi, gioca a fare la cuoca

Il bambino, in modo naturale, inizia a giocare spontaneamente al faccio finta che, interpretando ruoli e personaggi diversi, attribuendo un significato altro alle cose. Un cucchiaio diviene una bacchetta magica, una sedia un cavallo, il lenzuolo sul letto è un rifugio segreto per nascondersi.

L’albo illustrato La sedia blu1 è una fiaba sul potere trasformativo del gioco simbolico, tanto amata dai bambini perché immediatamente leggibile. Ogni bambino si ritrova e si immedesima nei panni dei personaggi. Le immagini ci mostrano che una sedia è, nel gioco del teatro, molto più di una sedia: è una slitta, una zattera, il banco di un negozio, l’attrezzo di un equilibrista… La sedia, attraverso il faccio finta che diventa altro. L’altro apre uno spazio immaginario, ogni volta nuovo, che ci permette di entrare in un contesto fantastico diverso. Un’apertura straordinaria per attraversare altri mondi. Non è solo la sedia, come oggetto fisico e reale, a trasformarsi in altro, ma, di rimando, l’oggetto (magico, come magico è il gioco del teatro) acquisisce il potere di trasformare l’ambiente intorno a noi. Quando la sedia diviene zattera Bruscolo e Botolo, i protagonisti della storia, immaginano di essere in mezzo al mare e… «attenzione agli squali che ci circondano».

Il gioco simbolico inizia a svilupparsi intorno ai due anni; il bambino lo sperimenta in modo naturale acquisendo la capacità di rappresentare persone, situazioni, eventi. Interpreta ruoli a lui familiari o fantastici ed è consapevole della finzione che mette in atto. Attraverso il faccio finta, il bambino conquista nuove consapevolezze e conoscenze, sviluppa capacità decisionali, ripensa e mette in scena esperienze emozionali. Il gioco simbolico è il gioco della finzione e dell’immedesimazione: il gioco del teatro. Siamo tutti degli attori! Il teatro entra nella nostra vita così: da bambini sperimentiamo ruoli e personalità diverse; diventiamo cuochi che preparano il cibo, ci trasformiamo in genitori che cullano un figlio-bambolotto o in piccoli meccanici che aggiustano una macchina. Lo facciamo seriamente perché il gioco è sempre «serio».

Ogni bambino impegnato nel gioco si costruisce un suo proprio mondo o, meglio, dà un nuovo assetto alle cose del suo mondo. Il contrario del gioco non è ciò che è serio, bensì ciò che è reale.

Sigmund Freud, Il poeta, il gioco e la fantasia

Siamo credibili e vogliamo esserlo. In quel momento il bambino si immedesima completamente nel ruolo che sta esplorando. Da adulti continuiamo in qualche modo a recitare, a interpretare una parte indossando le tante maschere sociali che caratterizzano la nostra vita nei suoi vari contesti. Nel libro di Goffman La vita quotidiana come rappresentazione il concetto è largamente analizzato ed è interessante la riflessione di Park:

Probabilmente non è un caso che la parola persona nel suo significato originale volesse dire maschera. Questo implica il riconoscimento del fatto che ognuno sempre e dappertutto, più o meno coscientemente, impersona una parte… È in questi ruoli che conosciamo gli uni e gli altri; è in questi ruoli che conosciamo noi stessi.2

Lo ha detto anche Shakespeare in Come vi piace: «Tutto il mondo è un teatro e tutti gli uomini e le donne non sono che attori: hanno le loro uscite e le loro entrate, e una stessa persona, nella sua vita, rappresenta diverse parti».

Siamo «uno, nessuno e centomila», per citare anche Pirandello. Potremmo definirlo il «teatro della vita» che scopriamo da piccoli attraverso il gioco simbolico e che, mutando forma, ci accompagna crescendo.

Fare teatro è certo ben altra cosa. Implica un percorso strutturato, caratterizzato da attività operative, obiettivi, valenze educative. O almeno così dovrebbe essere. Attualmente la prassi teatrale è molto diffusa nella scuola di ogni ordine e grado, si inizia a fare teatro già al nido. Il teatro entra nella didattica seguendo strade diverse. Non c’è un solo modo di fare teatro. Non c’è necessariamente un esperto teatrale. Spesso è l’educatore o l’insegnante di classe a occuparsi di fare teatro con i bambini. Spesso anche gli esperti esterni non seguono le stesse metodologie e gli stessi obiettivi. Non c’è quindi un ruolo definito e riconosciuto chiaramente per fare teatro con i bambini né un programma stabilito ufficialmente.

Si sta cercando di valorizzare il teatro a scuola in modo ufficiale e «Le Indicazioni strategiche per l’utilizzo didattico delle attività teatrali per l’anno scolastico 2016/2017 (linee guida Miur) definiscono il ruolo del teatro nelle scuole e l’allontanano dal campo della sperimentazione estemporanea. Esso diventa, così, parte dell’offerta didattica delle scuole italiane di ogni ordine e grado e ottiene piena cittadinanza nel bagaglio formativo degli studenti»3. Confrontandomi con la realtà scolastica e interagendo con centinaia di insegnanti emerge un dato chiaro: siamo ancora in una situazione molto ibrida e al linguaggio teatrale non è ancora stata riconosciuta pienamente la sua valenza pedagogica.

Sappiamo che in molte scuole di Italia, dal nido alla scuola primaria (perché è di questa fascia d’età che ci occuperemo, ma il discorso potrebbe valere anche per le scuole secondarie) si fa teatro. E soprattutto, sappiamo che si producono recite. Spesso fare teatro tende a equivalere, in un luogo comune ormai diffuso, alla realizzazione di uno spettacolo. L’equazione teatro a scuola = recita sembrerebbe radicata nel pensiero comune e in questo schema sociale tendente all’apparenza.

Nata per essere rivolta a ragazzi più grandi, si è con il tempo insinuata anche nelle scuole materne e nell’asilo nido. Prima della recita, sul cui valore e senso educativo avremo modo di riflettere, occorre sottolineare la necessità di un percorso. Per fare teatro è necessario utilizzare il linguaggio teatrale con l’obiettivo di costruire un progetto didattico da rivolgere ai bambini coinvolti. Ma cosa significa? C’è teatro e teatro. Ecco il bivio davanti a noi.

La strada potremmo definirla, genericamente:

Fare teatro con i bambini

Il bivio che si apre davanti ai nostri occhi ci porta a scegliere uno di questi percorsi:
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Fare teatro indottrinando: devi fare così!

Ti ho detto: 4 passi avanti! E sorridi mentre li fai!

Un’insegnante alle prese con la realizzazione della recita si rivolge al bambino-attore

Devi fare così: quante volte sento ancora pronunciare questa frase e rivolgerla ai bambini da genitori e insegnanti! Devi fare così è una frase comoda, autoritaria, che permette all’adulto di rivendicare il suo potere e gli evita di mettersi in gioco, di mettersi in discussione. Devi fare così non lascia spazio a dubbi, ripensamenti, non implica la volontà di mettersi davvero in relazione con il bambino. Non è un dialogo, è un’imposizione. Devi fare così equivale a indottrinare, inculcare. Ho molto riflettuto sulla differenza fra educare e indottrinare, fra «mettersi in ascolto empatico» e «imporsi», fra linguaggio gentile e violento nel libro Puoi costruire per me una scuola gentile?. Indottrinare – o inculcare – è un approccio educativo che tende a considerare il bambino come un soggetto passivo. L’apprendimento procede trasferendo informazioni, idee, modelli di riferimento nella mente del bambino: da fuori a dentro. Il prefisso in del verbo inculcare significa appunto «verso l’interno».

Analogamente, fare teatro indottrinando significa considerare il bambino come un contenitore da riempire di nozioni, competenze, conoscenze relative al linguaggio teatrale. Ma tutto resta esclusivamente una ricerca che si ferma alla superficie delle cose: voce e corpo diventano strumenti per mostrare qualcosa, funzionali a realizzare una performance. Invece di esplorare l’universo vocale e quello corporeo per sperimentare nuove consapevolezze, se adottiamo un «teatro per inculcare», gli strumenti corpo-voce diventano dei mezzi utili solo a riprodurre qualcosa di già stabilito: c’è un testo da rappresentare, ci sono personaggi da interpretare, ci sono battute da imparare a memoria e movimenti preconfezionati da replicare. Questo significa immaginare un bambino-attore proiettando su di lui una serie di aspettative e di risultati formali da raggiungere.

Fare teatro indottrinando significa incentrare un percorso teatrale sul prodotto finale che implica inevitabilmente un giudizio, una valutazione del risultato raggiunto. Con questo presupposto fare teatro diventa uno spazio per prepararsi all’esibizione, penalizzando la parte espressiva del percorso in divenire e mettendo a fuoco quasi esclusivamente il traguardo da raggiungere.

Del grande saggio cinese Tranxu si tramanda questa frase: «Quando un arciere scocca una freccia senza traguardi agonistici, mette in mostra tutta la sua abilità. Se c’è in palio una medaglia di bronzo, comincia a diventare nervoso. Se si tratta di una coppa d’oro, diventa cieco, vede due bersagli e si deconcentra. La sua abilità è sempre la stessa ma il premio lo rende più preoccupato di vincere che di tirare con l’arco. La tensione della vittoria lo indebolisce». Non so spiegare il fenomeno dal punto di vista pedagogico. L’ho però provato sperimentalmente nella mia esperienza, prima come maestro e oggi come dirigente scolastico.4

Così scrive Gianfranco Zavalloni, opponendosi al giudizio e ai voti, considerandoli causa di ansia da prestazione per i bambini. Riprendo questa posizione, traslandola nel nostro fare teatro. Siamo così sicuri che fare teatro in modo direttivo, aspettandoci dai bambini risultati formali da raggiungere, faccia bene ai bambini?

«Alza la voce, non ti sento!», «Muoviti meglio, sei troppo impacciato», «Qui devi fare… qui devi dire…» ossia: devi fare così! Queste e altre espressioni fanno parte di un lessico consueto adottato da molti insegnanti e ci restituiscono un modo di pensare al teatro come un fine anziché un mezzo. Queste richieste, che assomigliano tanto a «imposizioni», seguono il principio didattico del suggerimento dall’alto, suggerire (che spesso diviene letteralmente «imporre») come fare quella determinata cosa, piuttosto che stimolare il bambino a cercare la propria modalità per farla. «Aiutami a fare da me» diceva Maria Montessori introducendo uno dei principi basilari della sua ricerca pedagogica: la conquista dell’autonomia, che corrisponde alla conquista della libertà individuale. Non si è liberi se non si è autonomi, se si dipende dall’altro, dal suo giudizio e dal suo esempio costante. Compito di un educatore è condurre, guidare, non dire: devi fare così. Il bambino non è un contenitore da riempire.

Per il percorso teatrale vale lo stesso ragionamento. Utilizzare il linguaggio teatrale per confezionare spettacolini, con l’obiettivo di creare piccoli attori e di soddisfare le aspettative dell’adulto legate a un atto performativo di cui fruire, è molto riduttivo rispetto alle potenzialità educative ed espressive dello strumento teatro. Riduttivo e poco rispettoso dei bambini.

Si tratta di spostare lo sguardo e di mettersi nei panni dei bambini: cosa hanno il diritto di trovare in un percorso teatrale? Hanno il diritto di trovare il piacere, lo stupore, la scoperta, il gioco. Forse potremmo partire da qui.

Fare teatro educando: il gioco del teatro, il Metodo Teatro in Gioco®

Io il generale lo vorrei fare che parla un po’ tedesco… e voglio camminare tutto rigido, come un pezzo di legno…

Matteo, 9 anni, sta costruendo un personaggio

Guarda… sono un’onda del mare!

Ludovica, 4 anni, interpreta una fiaba corporea

Due ricerche diverse. Un bambino di nove anni è intento a creare il suo personaggio per lo spettacolo. Sperimenta la camminata e si riaggancia a un lavoro espressivo che abbiamo fatto nel laboratorio teatrale, quando ci siamo immedesimati in elementi naturali come il legno.

Si riaggancia: non ho usato questo termine a caso. Nel nostro lavoro, come educatori, è nostro compito fornire ganci ai bambini: offrire loro strumenti per costruire percorsi, connessioni, significati. Ed è altrettanto importante verificare che questi ganci siano effettivamente «arrivati» al bambino.

Jerome Bruner, il grande psicologo americano tuttora vivente, diceva che insegnare agli scolari qualcosa senza verificare le conoscenze precedenti è come appendere un cappotto senza prima vedere se ci sono ganci liberi. Se non ci sono, o se ci sono troppi cappotti sullo stesso gancio, l’indumento che cerchiamo di appendere cadrà a terra.5

Non sarà male tenere a mente questa teoria, e non solo per il laboratorio teatrale. Ricordiamoci di questo anche quando ci riferiamo alla recita: è possibile chiedere al bambino di interpretare un personaggio senza avergli fornito un vocabolario teatrale? Su quali ganci attaccherà il suo cappotto? Non c’è bisogno di rispondere: è già sul pavimento.

Ma torniamo alla ricerca di Matteo. Il legno, con il suo movimento solido, gli suggerisce la modalità per interpretare il suo personaggio. Ludovica invece, che ha quattro anni, dopo aver ascoltato una fiaba incentrata sul personaggio Acqua, interpreta un’onda del mare attraverso il movimento corporeo. Due laboratori teatrali condotti da me a scuola: una scuola primaria e una scuola dell’infanzia.

Due percorsi espressivi molto diversi anche in funzione dell’età dei bambini. Un comune denominatore: il gioco del teatro. In entrambi i casi il teatro, che è in primo luogo gioco, diviene strumento per educare. Non si vuole dire al bambino «come fare» quella determinata cosa. Si propone un’attività teatrale e il bambino è libero di esplorare, sperimentare, sbagliare, ricostruire, trovare la propria modalità espressiva.

Educare è l’opposto di inculcare. Significa accompagnare, condurre. Significa anche fidarsi dei bambini e affidarsi alle loro competenze. «Il dare fiducia si esprime nella capacità di ascoltare, perché solo quando si è ascoltati si percepisce di essere accettati e il sapersi tale è condizione essenziale per arrischiare il libero movimento del pensiero»6. Il bambino è considerato soggetto attivo, in grado di compiere scelte, competente, ricco, intelligente. L’apprendimento è quindi un processo che avviene da dentro a fuori. Fare teatro per educare significa permettere al bambino, attraverso il linguaggio teatrale, di tirar fuori idee, immagini, pensieri creativi per costruire nuovi percorsi, per fare nuove scoperte, per sperimentare nuove forme espressive e sviluppare le intelligenze.

In questa prospettiva il focus si sposta, si rimodella: l’obiettivo non è la rappresentazione finale ma l’esperienza del laboratorio in sé. E, in merito alla tanto famigerata recita che sembra inseguirci da tempo, si fanno considerazioni, analisi, valutazioni molto serie. Non si fa la recita per soddisfare un’aspettativa e un’esigenza dell’adulto (genitore-educatore) ma si fa lo spettacolo come progetto costruttivo e corale con l’obiettivo di educare i bambini alla cooperazione e alla bellezza del processo creativo.

Chiaramente, in quest’ottica, non è possibile accogliere l’idea dello spettacolo in età prescolare. Realizzare uno spettacolo – con l’obiettivo di lavorare con il gruppo classe a un progetto condiviso in cui emerga l’importanza della collaborazione, dell’aiuto reciproco, dell’ascolto e della creatività, per costruire un lavoro collettivo articolato e multiforme – ha senso con i bambini della scuola primaria (del secondo ciclo). Con loro è possibile sviluppare un percorso espressivo ricco e polimorfo, capace cioè di assumere e coinvolgere aspetti diversi: l’analisi del testo, la creazione dei personaggi, la gestione dei ruoli, il lavoro individuale e collettivo, la capacità di affrontare serenamente la rappresentazione finale. I bambini della scuola primaria diventano così i protagonisti di ogni fase di lavoro.

Si comprende il piacere di Matteo alle prese con la sua creazione, che lo vede protagonista in uno spazio di protagonisti, dove vige il principio di equità e tutti hanno la stessa importanza, e il valore del sé si amplifica nel valore dell’insieme; dove tutti i bambini, consapevoli di essere un elemento unico e speciale di un grande ingranaggio, possono esprimersi creativamente senza temere di essere giudicati. Ma un bambino del nido, della scuola dell’infanzia o della prima elementare, non ha ancora sviluppato le competenze per cogliere gli aspetti costruttivi e creativi di questa esperienza: fare la recita equivale, in questo caso, a replicare indicazioni (imposizioni) suggerite (imposte) dall’educatore. Da questa breve analisi emerge un dato di fatto sostanziale: fare teatro educando significa in primo luogo rispettare le esigenze e i tempi del bambino. Non è un progetto adultocentrico! Per ogni età c’è un percorso teatrale strutturato in modo adeguato e modellato su specifici obiettivi didattici. Ogni educatore, insegnante, esperto teatrale dovrebbe partire da questo. Dalla consapevolezza del proprio ruolo e dall’adeguatezza della propria proposta didattica.

Assumendoci questa responsabilità possiamo davvero utilizzare il linguaggio teatrale per educare alla creatività, alla libertà espressiva, alla bellezza. Educare e non indottrinare. Questo è l’obiettivo del libro: essere uno strumento per analizzare ed esplorare questa vasta tematica, mettendo al centro della riflessione la valenza educativa del linguaggio teatrale. Verranno delineati percorsi operativi facendo riferimento alla metodologia che ho ideato e che utilizzo, il Metodo Helga Dentale Teatro in Gioco®. Ideato a partire dal 2000-2001, questa metodologia è da allora il frutto di una ricerca in continua evoluzione che mi ha portata a mettere insieme e a codificare diverse prassi e attività, e mi accompagna nei percorsi teatrali che conduco a scuola con i bambini e nei corsi per la formazione degli educatori e degli insegnanti.

Sono entrata direttamente in contatto con migliaia di bambini di molte scuole e strutture di Roma (biblioteche e librerie), con centinaia di operatori teatrali che si sono formati nel mio Corso Nazionale per operatori teatrali per bambini a Roma (e recentemente anche online), con migliaia di educatrici e insegnanti di Roma Capitale che hanno seguito i miei corsi «La fiaba interattiva: narrazione, gioco, teatro», «Alfabeto teatrale» e il corso online «Teatro e narrazione», nel progetto di formazione a distanza promosso nel 2020 da Roma Capitale a causa dell’emergenza Covid-19.

Incontro e ho incontrato centinaia di educatori e insegnanti di varie strutture (asili, scuole) a Roma e in altre città d’Italia, che hanno partecipato a corsi di formazione tenuti da me. Sono stata chiamata dall’università di Macerata per partecipare, come docente, al Corso di perfezionamento «Educare con il teatro», occupandomi del «teatro al nido». Ho recentemente tenuto diverse lezioni sulla fiaba interattiva per gli studenti di Scienze della Formazione dell’università Kore di Enna. Ho partecipato come relatrice al convegno nazionale organizzato da Percorsi Formativi 0-6 «Meraviglia. Il gioco fra arte e scienza» con l’intervento «L’arte di meravigliarsi attraverso il gioco del teatro». Scrivo sulle riviste «Scuola dell’infanzia» e «La Vita Scolastica», Giunti Scuola, mettendo in luce le valenze del linguaggio teatrale a scuola. Ho cercato, in tutte queste esperienze di lavorare soprattutto sulla possibilità di costruire e promuovere un «teatro a misura di bambino». Ed è quello che mi propongo di fare anche in questo libro.

Un teatro a misura di bambino

Il Metodo Teatro in Gioco® è nato per indagare, strutturare e diffondere un teatro a misura di bambino. Esattamente cosa significa? Significa pensare al «teatro» in termini pedagogici, in linea con le esigenze dei bambini. Il teatro diviene strumento per educare, non possiamo allontanarci da questo paradigma.

Educare all’ascolto, alle emozioni, alla libertà espressiva, alla creatività, educare all’incontro con l’altro. Tener conto delle diverse intelligenze del bambino e utilizzare il linguaggio teatrale come mediatore didattico per svilupparle. Ed è da tale prospettiva che questa forma artistica andrebbe osservata criticamente per essere trasformata in un teatro a misura di bambino. Cosa, in un percorso teatrale, soddisfa le esigenze e i bisogni di un bambino? Il bisogno di apprendere, di comunicare, di sperimentare, di essere? È necessario ragionare soprattutto su tre aspetti fondamentali: contenuti, modalità operativa, obiettivi didattici. In sintesi, significa analizzare: cosa fare nel laboratorio teatrale, come farlo, perché.

Consiglio: fatevi un caffè, bello forte. Stiamo per entrare in una parte un po’ più tecnica, necessaria per analizzare insieme alcuni aspetti fondamentali, alla base del fare teatro a scuola. Pronti?

I contenuti di un percorso progettuale sono fra le prime preoccupazioni di un insegnante/operatore teatrale: cosa si farà nel nostro laboratorio? Quali tematiche esploreremo? Esistono a mio avviso macro-contenuti che, in modo universale, si riferiscono al linguaggio teatrale: voce, corpo, emozioni. Contenuti che, come analizzeremo, equivalgono anche a strumenti. Fare teatro significa esplorare la voce con le sue ricche potenzialità e mettere la voce al servizio di un testo e di un personaggio. Esplorare il corpo come strumento non solo funzionale al movimento (mi muovo per sedermi, correre, spostarmi) ma ricco di significati espressivi ed emotivi (mi muovo per comunicare che sono arrabbiato, felice) e simbolici (il mio corpo è leggero come una farfalla, è fluido come l’acqua ecc.). Esplorare le emozioni nella voce e nel corpo, nel testo e nel personaggio. Credo che voce, corpo, emozioni rappresentino in sostanza la globalità dell’individuo, inserendo in questa immagine olistica anche la mente, il pensiero. Si fa teatro, ovviamente, anche con la mente e le capacità cognitive. Il pensiero è connesso al corpo, alla voce, all’uso che decidiamo di farne, ai nostri progetti di ricerca teatrale e di sperimentazione. Il pensiero è strettamente legato alle emozioni.

Qualsiasi percorso di educazione teatrale non può prescindere da questi elementi-chiave. Tutto il lavoro che un attore fa su sé stesso e sul testo teatrale è una questione di voce, corpo, emozioni: sono i contenuti del linguaggio teatrale e al contempo gli strumenti per fare teatro. Nel percorso teatrale insegniamo ai bambini a contattare il corpo, la voce, le emozioni attraverso diverse proposte operative, giochi espressivi, fiabe interattive o studio del personaggio, in base all’età dei nostri allievi. Nei laboratori teatrali per bambini i contenuti sono anche le tematiche scelte come filo conduttore dell’intero percorso (le emozioni, l’inclusione, la diversità ecc.) ma anche quelle individuate per il singolo incontro: domani tratteremo il tema della diversità attraverso una storia. Per alcuni incontri svilupperemo la tematica della maschera neutra. La diversità e la maschera neutra sono i contenuti degli incontri. Affronteremo ovviamente argomenti adatti all’età dei bambini: potremo trattare il tema della diversità sia con i bambini del nido e della scuola dell’infanzia che con i bambini della scuola primaria, utilizzando strumenti operativi diversi. Il tema della maschera neutra sarà invece proposto solo ai bambini della scuola primaria, del secondo ciclo.

Quindi, anche le tematiche trattate sono i contenuti del laboratorio. Appartengono sempre alla sfera del «cosa fare»: attraverso l’utilizzo di voce, corpo ed emozioni (contenuti da esplorare e al contempo strumenti per sperimentare) possiamo sviluppare teatralmente diversi temi.

Per indagare con maggiore consapevolezza le valenze educative del fare teatro, proviamo a ripercorrere brevemente la nascita della pedagogia teatrale perché ha un ruolo determinante anche nel rapporto teatro-bambini.

Quando si inizia a concepire il teatro come strumento per educare l’attore? Quando nasce un «laboratorio teatrale» per adulti? L’attore è, da quando ce lo descrive Aristotele fino a gran parte della storia del teatro, essenzialmente uno strumento per dar voce e corpo a un testo concepito da qualcun altro. L’attore deve possedere capacità tecniche per mettere in scena una simulazione. Poco o niente contano la sua sfera emotiva, la sua creatività o il suo intuito da incanalare nella costruzione di un personaggio. Prendiamo l’attore dell’800 e leggiamo questo brano tratto dal libro L’artificio e l’emozione:

«Ammirazione – Portar il capo alquanto indietro, occhi aperti, sguardo fisso, bocca semiaperta. Arrestar il passo, allargare le braccia. […]». La citazione, presa a caso dalla prima pagina, è dal Prontuario delle pose sceniche, pubblicato dal grande attore Alamanno Morelli nel 1854, che considera i precetti della recitazione ottocentesca in formule semplici e lapidarie, utili ad atteggiare mimica facciale e pose del corpo secondo le diverse passioni dell’animo. Un caso quasi estremo di pedagogia teatrale spicciola, dunque, che certo non sfugge al pericolo dello stereotipo.7

Nel ’900 assistiamo però a una grande rivoluzione che investe gli elementi centrali del teatro: il concetto di recitazione, la figura del regista, la nozione di spazio scenico, l’attore. Recitare non equivarrà più a replicare, simulare, eseguire ma assimilerà nuovi principi: capire, sentire, percepire, esplorare il personaggio per poterlo interpretare. La prima grande riforma del teatro avviene all’inizio del ’900 ed è legata ai nomi di Stanislavskij e dei suoi allievi Mejerchol’d e Vachtangov. In particolare, con Konstantin Stanislavskij nasce un nuovo modo di percepire l’attore e la recitazione. Pare che sia stata la sua governante ad avvicinarlo ai giochi di fantasia che permisero a Kostja di sperimentare, da bambino, le prime rappresentazioni teatrali spontanee, ricche di magia e di piacere. Fu invece fortemente imbarazzato quando, a sei anni, lo vestirono da «inverno» per recitare in uno spettacolo. Avrebbe dovuto fingere di gettare nel fuoco un ramo ricoperto di ovatta. Si sentiva goffo e impacciato, e per superare quel senso di disagio decise di compiere il gesto realmente: il ramo prese fuoco e fu portato immediatamente fuori dalla sala in una concitazione generale8.

È interessante analizzare questo episodio da diversi punti di vista: già da piccolo, colui che sarebbe diventato il riformatore del teatro del ’900, preferiva rischiare di bruciarsi in scena piuttosto che starsene sul palco in modo impacciato, senza seguire un obiettivo vero, senza capire il senso reale della sua azione teatrale! Potrebbe essere significativo leggere questo comportamento anche da un punto di vista più strettamente pedagogico: il bambino che sta in scena senza capire il significato del suo intervento prova quasi sempre disagio e, per questo, spesso appare goffo agli occhi dell’adulto. È come se fosse un «pesce fuor d’acqua»: desideriamo questo per i bambini? Chiudiamo un attimo gli occhi e proviamo a visualizzare una tipica recita in un nido o in una scuola dell’infanzia: i bambini travestiti sul palco, spesso disorientati, che ripetono a pappagallo le battute guardando l’insegnante che si sbraccia per suggerirgli i movimenti da eseguire. Proviamo a riflettere sul «perché»: perché continuare a promuovere questa prassi?

Ma torniamo alla nascita della pedagogia teatrale. Stanislavskij era insoddisfatto del metodo di insegnamento degli attori utilizzato presso le accademie: la recitazione era pura imitazione, l’attore non si metteva mai veramente in gioco, seguiva scrupolosamente le indicazioni dei maestri. Stanislavskij iniziò a studiare ciò che definì stato d’animo creativo, quella condizione di entusiasmo e concentrazione che permette ad ogni artista di creare. Rintracciò questa qualità nei bambini coinvolti nel gioco, quando creano un castello di sabbia o inventano qualcosa: con la sola forza dell’immaginazione il bambino si immerge in una dimensione creativa. Per Stanislavskij era fondamentale indagare i meccanismi efficaci per liberare il potenziale creativo di un attore: è così che nasce il suo sistema di esercizi psico-fisici e, con esso, l’idea di un attore creativo. Gli esercizi codificati da Stanislavskij riguardano il ritmo, la memoria emotiva, la concentrazione, il rilassamento, le improvvisazioni riportandoci ai nostri elementi – base corpo, voce, emozioni, mente. Inizia qui la ricerca di un metodo per formare gli attori. Da questo momento in poi le esperienze e le ricerche saranno diverse e trasversali, ma coinvolgeranno sempre gli elementi che abbiamo evidenziato.

E il corpo diventa finalmente protagonista dell’atto teatrale. Fino ad ora il corpo dell’attore è stato

sostanzialmente uno strumento secondario, da atteggiare in pose plastiche o da vestire con abiti adeguati alle situazioni, chiamato a esprimere una gestualità che è di fatto codificata. […] La scissione fra corpo e parola, in questo contesto, è del resto ben rappresentata dalla divaricazione tra danza e teatro di prosa: l’espressività del corpo appartiene alla danza, non al teatro.9

Da questo momento in poi la consapevolezza del sé corporeo sarà fondamentale nell’allenamento dell’attore.

Nasce il concetto di training e di «teatro laboratorio»: sarà centrale nelle ricerche di Grotowski, che inaugura in Polonia il suo Teatro-Laboratorium, vera e propria «palestra creativa» dell’attore. Eugenio Barba, assistente di Grotowski, fonderà l’Odin Teatret a Oslo, per poi trasferirlo in Danimarca, e porterà anche in Italia le sue ricerche.

Il laboratorio teatrale è – dovrebbe essere – il cuore pulsante anche del nostro fare teatro a scuola, luogo di incontro e sperimentazione ricco di valenze educative, culturali e sociali. Secondo me, non ha senso parlare di teatro a scuola senza lo svolgimento di un laboratorio teatrale. Come ho detto fin dall’inizio: fare teatro a scuola non significa fare la recita.

La forma più tipica che assume l’azione di teatro sociale è quella del laboratorio, inteso come il luogo di un processo protetto che organizza il suo setting sempre in base ai soggetti e agli oggetti che contiene. All’interno del laboratorio, guidato dal conduttore, il gruppo è messo a contatto con tecniche eterogenee, ma tutte finalizzate alla messa in gioco del sé nella sua totalità psico-fisica. […] In ambito educativo, l’azione più efficace con il gruppo di ragazzi o bambini è quella ludico-simbolica o ludico-esperienziale, come risposta a un forte bisogno di relazione e di espressione, che spesso la scuola, strutturata secondo un modello di comunicazione gerarchica e fortemente verticalizzata, nega o trascura.10

Il tentativo di portare la pedagogia teatrale nell’educazione dei bambini può essere rintracciato nell’esperienza della giovane regista lettone Asja Lacis, che intorno al 1920 cercò di utilizzare il teatro come strumento per «risvegliare e formare i bambini»: «Alla giovane regista non interessava però giungere a uno spettacolo teatrale con quei bambini, ma sperimentare un percorso di lavoro educativo che permettesse loro di esprimere le capacità creative individuali indipendentemente da qualsiasi risultato possibile»11. Fare teatro, quindi, significa allenare il corpo e la voce, esplorare le emozioni, mettere in gioco la mente. Ecco i nostri contenuti/strumenti, gli stessi che caratterizzano il nostro percorso progettuale con i bambini. Per raggiungere obiettivi specifici o rivolgerci a utenze diverse, la differenza la farà quindi la modalità operativa utilizzata per proporre l’esperienza teatrale: nel nostro caso come fare teatro con i bambini.

Come veicolare i contenuti e i messaggi che vogliamo esplorare e trasmettere? Spesso si genera una grande confusione intorno a questo punto: si propongono ai bambini dei percorsi teatrali assolutamente inadatti, non tanto per i contenuti, quanto per la modalità operativa. È l’approccio ad essere inappropriato: si utilizzano prassi (la recita, le scenette) ed esercizi (improvvisazioni teatrali, esercizi vocali o di dizione) per adulti e non pensati o formulati per i bambini. Ma un gioco teatrale adatto agli adulti potrebbe:

• non essere adatto ai bambini;

• essere adatto ai bambini della scuola primaria ma non della scuola dell’infanzia e/o del nido;

• essere adatto ai bambini ma solo se «rimodellato» sulle reali esigenze e competenze dei bambini stessi e/o inserito in un «contesto fantastico».

La modalità operativa, la metodologia applicata, non è cosa da poco. Si rischia di proporre attività teatrali del tutto inadeguate. Facciamo un esempio: siamo in una scuola dell’infanzia. Si sceglie di far interpretare ai bambini il testo, rivisitato, di Grease. Devono rappresentare una scena in cui i maschietti simulano una sorta di corteggiamento nei confronti delle bambine. I bambini interpreteranno il personaggio dei «duri», un po’ bulli; le bambine con le gonnelline corte e il fiocco in testa saranno le ragazze da sedurre. La scena viene organizzata con dei piccoli dialoghi (scenette) nei quali i bambini ripetono a memoria alcune battute e poi si dà inizio a un balletto. Cosa è inadeguato in questo contesto, la modalità operativa o il contenuto?

Ahimè, la risposta è: entrambi! La modalità scelta è quella di una «rappresentazione teatrale canonica», per adulti: i bambini imparano delle battute, le memorizzano, le ripetono. Il contenuto è una scena di seduzione. In questo caso entrambi gli elementi sono inappropriati rispetto ai destinatari della nostra proposta didattica, ossia bambini dai tre ai sei anni. Il linguaggio teatrale utilizzato è per adulti o per bambini più grandi (dagli otto anni in su), in grado di elaborare una scena, analizzarla, memorizzarla e interpretarla con una buona dose di individualità e non come semplici replicanti. Il contenuto è adatto agli adulti, in grado di comprendere i significati della situazione rappresentata.

Non ho fatto questo esempio a caso. Ho mio malgrado assistito come spettatrice a una recita di fine anno con bambini in età prescolare che interpretavano Grease, con ammiccamenti, mossette volutamente provocanti, doppi sensi. Il tutto fra le risate e gli applausi del pubblico. C’è da riflettere e molto. I bambini si trovano in determinati contesti a eseguire e a soddisfare le richieste dell’adulto: se chiediamo a un bambino di cinque anni di strizzare l’occhio a una bambina e di ripetere una battuta come: «Questa notte non abbiamo dormito molto, vero?», quel bambino effettuerà la consegna, senza capirne il senso. Lo farà e basta, affidandosi all’adulto che rappresenta il modello di riferimento, la sua guida.

È l’adulto che dovrebbe rispettare il bambino, il suo mondo interiore, il suo sentire. È l’adulto che dovrebbe tutelare l’infanzia, preoccupandosi di proporre al bambino un’attività conforme alle sue esigenze. Fare teatro è parte integrante del linguaggio dell’educare, tema che esploro a fondo nel mio libro Puoi costruire per me una scuola gentile?12. Il linguaggio dell’educare ci riguarda ogni giorno, è fatto di parole e gesti, penetra in ogni nostra azione e in ogni scelta pedagogica che mettiamo in atto. L’esempio descritto promuove un linguaggio dell’educare povero, privo di cura, superficiale, distratto. Oserei dire: violento. Un linguaggio dell’educare che non si è messo in ascolto dei bambini.

«Ci siamo persi i bambini»13 ha scritto la sociologa Marina D’amato, analizzando nel suo libro la pericolosa adultizzazione dei bambini alla quale assistiamo quotidianamente. La recita di Grease che vi ho descritto è un esempio lampante e allarmante, uno fra i tanti. Analizzeremo più avanti una modalità di drammatizzazione strutturata a misura di bambino, la fiaba interattiva, che non prevede la ripetizione delle battute ma presuppone un’interpretazione corale e giocosa dei personaggi della storia. In questo caso la modalità operativa utilizzata è conforme alle esigenze dei bambini.

Facciamo ora un altro esempio. Spostiamoci in una scuola primaria, in una classe di secondo ciclo. Vogliamo costruire un personaggio teatrale: proponiamo ai bambini di immaginare un personaggio-elemento. Cosa significa? Spieghiamo ai bambini che un personaggio potrebbe avere delle caratteristiche simili agli elementi della natura aria, acqua, terra, fuoco.

Ho personalmente lavorato molto su questo aspetto, anche nella mia formazione. In queste esperienze, pur partendo da metodologie e approcci diversi (teatrodanza, danzaterapia, Metodo Costa, percorsi incentrati sulle ricerche di Lecoq) l’impatto creativo ed emotivo è sempre stato forte, intenso. Il corpo è «diventato» acqua, aria, terra, fuoco. Quando recentemente ho letto il libro Questo immenso non sapere sono entrata in risonanza con queste parole, le ho sentite muoversi nel mio corpo, vibrare sulla pelle, respirare nel battito cardiaco. Le ho percepite nella mia memoria corporea. Ho pensato immediatamente alle esperienze teatrali legate agli elementi.

Noi siamo fatti di terra, acqua, fuoco, aria, e spazio. Cinque elementi che combinandosi e danzando fanno un corpo che respira, che pensa, sogna, ama, nasce e muore. […] è anche molto rasserenante percepire in sé i cinque elementi. Seduti, camminando, in piedi o sdraiati possiamo chiudere gli occhi e sentire la solidità, la densità, l’estensione, il limite, la resistenza: il nostro essere terra. Oppure la fluidità, la connessione, la flessibilità, la forma: essere acqua. O quel nostro improvviso accenderci in un respiro o in un passo, vitalità, impulso, luminosità, calore: siamo fuoco e aprendo gli occhi mettiamo il mondo a fuoco. La leggerezza, la fugacità delle sensazioni, le variazioni, i cambiamenti repentini, le vibrazioni, l’essere toccati e sfiorati da milioni di sensazioni: è l’aria che vive in noi.14

Non serve aggiungere altro, se non: perché non offrire tanta ricchezza ai bambini? Tutto ciò è educare alla bellezza.

Iniziamo in classe un percorso espressivo in cui sperimentare gli elementi attraverso il linguaggio corporeo: l’aria è leggera e il corpo si muove quasi senza peso nello spazio, il fuoco è tutta energia, il movimento è molto dinamico… Dopo questa esplorazione proviamo a creare un personaggio con il «carattere» fuoco: che voce ha? «Una voce molto forte, non ha certo il timore di farsi sentire!» nota Davide, provando a vocalizzare un suono grave e «caldo». «Ma se fosse il fuoco di una candela?» chiede Gaia, aprendo una nuova ricerca. Come si salutano due personaggi Fuoco e cosa si dicono? Iniziano ad agitarsi, sembrano tipi piuttosto infuocati, in effetti!

Analizziamo questa proposta: contenuti e linguaggio teatrale vi sembrano adeguati? La risposta è sì, perché sono in linea con le capacità espressive e cognitive di un bambino di otto-dieci anni. Il contenuto della nostra proposta è: giocare con gli elementi naturali. L’obiettivo è creare un personaggio esplorando i quattro elementi naturali, creando possibilmente anche una connessione con l’outdoor education e l’intelligenza naturalistica. I linguaggi, i mediatori didattici utilizzati per costruire il personaggio sono il movimento creativo, l’immaginazione vocale, il dialogo e l’improvvisazione teatrale, ossia tutti strumenti adatti ai bambini di questa età. In un percorso teatrale strutturato a misura di bambino è necessario mettere al centro della nostra riflessione critica il bambino stesso: con la sua età, i suoi bisogni, le sue competenze. Dobbiamo sempre considerare l’importanza della zona di sviluppo prossimale (Vygotskij), che indica la differenza fra ciò che il bambino può imparare da solo e ciò che può imparare attraverso l’aiuto di una guida. E in questa zona intermedia – fra ciò che so già fare e ciò che posso ancora imparare – si sviluppano nuove competenze e apprendimenti. È da qui che dobbiamo partire per creare un laboratorio teatrale dove contenuti e modalità operativa siano adeguati e integrati, rispondenti a specifici obiettivi didattici. È da qui che nasce una metodologia teatrale a misura di bambino.

Gli obiettivi didattici sono il terzo punto focale da analizzare. Se abbiamo lavorato con consapevolezza e coerenza sui primi due aspetti, avremo sicuramente già formulato importanti obiettivi educativi. Ad ogni proposta progettuale che inoltriamo corrisponde un obiettivo formativo, che non significa un traguardo da raggiungere. Non è misurabile attraverso un test, non deve conformarsi a un voto da mettere. L’obiettivo è insito in ogni buona prassi: una proposta operativa che racchiude contenuti validi da esplorare attraverso un linguaggio stimolante è di per sé ricca di valenze educative. Questo a mio avviso è un dato di fatto. Il problema esiste quando fare teatro equivale a improvvisare completamente un programma, a scaricare suggerimenti e proposte da internet, a scopiazzare le idee di altri senza averle nemmeno analizzate. Quando chi si mette alla guida di un percorso teatrale non sa nulla della sua voce, del suo corpo e di come metterli in gioco. Il problema nasce e pullula nella banalizzazione dell’esperienza.

In questo caso è inutile parlare di obiettivi didattici, perché a monte manca la struttura iniziale: non ci sono contenuti o metodologie di riferimento, è un percorso mancante. Spesso nell’assenza si commettono grandi errori di superficialità, a volte di presunzione, e si finisce per fare teatro con i bambini senza alcuna conoscenza del linguaggio teatrale, dei contenuti adeguati, degli obiettivi. Un percorso ben strutturato e condotto da un adulto competente è costellato di innumerevoli obiettivi didattici. Potremmo definirne alcuni, considerati dei macro obiettivi:

• sviluppare le intelligenze;

• favorire la conquista dell’autonomia e rafforzare l’autostima;

• sviluppare le potenzialità espressive e creative;

• favorire la consapevolezza del sé corporeo;

• sviluppare autoconsapevolezza emotiva;

• sviluppare capacità relazionali e senso etico;

• sviluppare un pensiero critico e sistemico.

Sono alcuni degli obiettivi educativi che caratterizzano un laboratorio teatrale strutturato con il Metodo Teatro in Gioco®. Ogni attività ha precisi obiettivi che si differenziano anche in base all’età del bambino. La consapevolezza dell’obiettivo è il cuore pulsante del nostro lavoro con i bambini, la spinta motivazionale che ci incanala verso una direzione da seguire: non è il prodotto da mostrare ma il cambiamento in atto, è l’esperienza in divenire che lascia traccia in ogni bambino, con tempi e modalità differenti. È un grande errore pedagogico confondere l’obiettivo didattico con la «bravura» raggiunta dal bambino in campo teatrale. «Recita benissimo! È un attore nato!»: quante volte lo abbiamo sentito dire da genitori e insegnanti. Ma non è questo l’obiettivo del nostro percorso!

Noi lavoriamo, ogni giorno, per aiutare i bambini a sviluppare un pensiero critico e creativo, autonomia e libertà espressiva. Lavoriamo per promuovere il benessere, la felicità. Questo è il nostro obiettivo. Certo, siamo una minuscola goccia in un oceano: oltre allo spazio del laboratorio teatrale c’è tutta la scuola, c’è la famiglia, c’è il contesto sociale: c’è l’ambiente, che inciderà in modo determinante sullo sviluppo del bambino. Il laboratorio teatrale (con un adulto competente alla guida del percorso) è uno dei tanti strumenti per favorire l’autonomia, l’autostima e la libertà espressiva del bambino, in uno scenario molto più complesso e globale, dove sarebbe sempre auspicabile un lavoro di équipe fra i vari adulti di riferimento, per remare tutti nella stessa direzione. Non mi stancherò mai di ripeterlo: siamo un’unica, grande comunità educante! Un teatro a misura di bambino è frutto di una ricerca che mette costantemente in connessione i contenuti, il linguaggio e gli obiettivi didattici di un percorso progettuale da elaborare, sperimentare e monitorare.

Ora, se volete, mettete un po’ di musica, rilassiamoci e poi riflettiamo insieme. Io scelgo di ascoltare Nuvole bianche di Einaudi.

Se volete, potete farlo anche voi!

Che meraviglia!

[image: Fare teatro non significa fare la recita]

Torniamo a noi. Da questa analisi del teatro, considerato strumento da utilizzare con i bambini, emerge chiaramente una scelta: allinearsi a una pedagogia non direttiva, incentrata sull’apprendimento esperienziale e sulla scoperta. Per ideare, attraverso il Metodo Teatro in Gioco®, un linguaggio teatrale strutturato a misura di bambino sono partita proprio dall’incontro fra la pedagogia teatrale e la pedagogia.

Ho a lungo studiato – e non smetto di farlo – le esperienze educative che si sono sviluppate in Italia e nel resto del mondo, basate su un modello di insegnamento che non si trasmette dall’alto, o come un travaso di sapere, bensì focalizzato sul bambino come protagonista attivo dell’apprendimento. Dal punto di vista teatrale, ho scelto di prendere in considerazione la grande riforma del ’900, da Stanislavskij in poi, verso la «liberazione» dell’attore da cliché e stereotipi. Ho così ripreso molti principi e attività specifiche del sistema di Stanislavskij, riformulandole a misura di bambino. Ho trovato ispirazione nelle idee di Grotowski e nel nuovo scenario culturale del teatro-laboratorio, nel lavoro del Living Theatre, nelle ricerche di Boal confluite nel TdO (Teatro dell’Oppresso) e nella visione di un «teatro sociale», nei percorsi espressivi di Lecoq incentrati sul corpo, nelle ricerche di Pina Bausch sul teatrodanza. Tutto ciò che ho estrapolato da queste metodologie – giochi teatrali, attività espressive con il corpo o la voce – ha preso nuove sembianze per essere trasformato a misura di bambino. Dal punto di vista pedagogico sono partita dal paradigma «educare alla libertà», intendendo con questo concetto la possibilità di educare a una libertà espressiva, a una sperimentazione diretta, alla conquista di un pensiero autonomo. Educare ad «essere»: conoscere, esplorare, sapere per essere, non per apparire o per dover essere.

Il segreto di un buon insegnamento è di considerare l’intelligenza del bambino come un campo fertile in cui si possono gettare le sementi, perché germoglino al calore fiammeggiante della fantasia. Il nostro scopo, quindi, non è semplicemente di ottenere che il bambino capisca, e meno ancora di obbligarlo a ricordare, ma di colpire la sua immaginazione in modo da suscitare l’entusiasmo più acceso. Noi non vogliamo degli allievi compiacenti ma appassionati; cerchiamo di seminare nel bambino non delle teorie, ma della vita, di aiutarlo nel suo sviluppo mentale e affettivo oltre che fisico.15

Ho esplorato le teorie di Maria Montessori, i temi della pedagogia attiva, la scuola del fare di Freinet e le esperienze di Mario Lodi, l’approccio di Loris Malaguzzi e la realtà di Reggio Children. Ho poi cercato quel paradigma in altre esperienze riferite a campi espressivi e artistici e mi sono appassionata al Metodo Bruno Munari® per giocare con l’arte, alla danzaterapia di Maria Fux per esplorare il sé corporeo, al meraviglioso lavoro di Gianni Rodari. Sono un’appassionata di arte contemporanea e la studio anche dal punto di vista pedagogico, per trasferirla nelle esperienze con i bambini. Ho studiato le ricerche di Gardner sulle intelligenze multiple e quelle di Daniel Goleman sull’intelligenza emotiva e sull’intelligenza ecologica, la pedagogia della lumaca di Zavalloni, le teorie di Edgar Morin sul pensiero sistemico, gli studi di Siegel nel campo dell’educazione emotiva, il lavoro di Matthew Lipman sul pensiero critico e filosofico confluito nel progetto «Philosophy for Children», le ricerche delle neuroscienze per indagare il rapporto fra emozioni e cervello. Ho cominciato a indagare la vasta tematica dei bisogni educativi speciali con l’obiettivo di costruire, con maggiore consapevolezza, percorsi espressivi inclusivi.

Su tutto questo ho riflettuto, studiato, fatto ricerca (e continuo a farlo!). Il teatro a misura di bambino che io ho immaginato e «sognato» è confluito nel Metodo Teatro in Gioco®. È ciò di cui mi occupo da più di vent’anni, oggetto anche di questo libro. Il mio metodo, dal momento della sua ideazione, è stato in parte codificato, in parte è tutto in continuo divenire. La parola «metodo» potrebbe dar adito a interpretazioni errate. Nel lavoro di ricerca che mi ha portata a creare Teatro in Gioco, «metodo» non è «programma» stabilito a priori. Considero la parola «metodo» allineandomi al pensiero di Edgar Morin: «Il metodo come cammino, saggio generativo e strategico per e del pensiero. […] Il metodo è ciò che serve ad apprendere, è anche apprendimento»16. Ho la grandissima fortuna di essere una ricercatrice che fa esperienza diretta sul campo.

Tutto è nato dall’esperienza diretta con i bambini che mi ha portata a studiare, cercare, ideare nuove prassi. Ho ancora molto da analizzare, imparare, attraversare, sperimentare. Ogni ricerca specifica (ad esempio, l’importanza dei giochi cooperativi per prevenire il bullismo, la fiaba interattiva come strumento di drammatizzazione per i bambini più piccoli, l’utilizzo di oggetti simbolici e mappe per favorire l’ascolto attivo, la relazione fra la narrazione e l’attività grafica, il linguaggio corporeo per raccontare emozioni e storie, l’utilizzo delle fiabe rumorose per affrontare i disturbi del linguaggio, le connessioni fra linguaggio teatrale e outdoor education) nasce dallo studio comparato della pedagogia e del teatro. Lo studio e la ricerca mi hanno sempre portata a formulare ipotesi da mettere alla prova attraverso la sperimentazione sul campo. Da diversi anni mi dedico intensamente alla formazione degli operatori teatrali e degli insegnanti: questo mi appassiona moltissimo e mi fa sentire utile, ho il grande sogno di costruire un’immensa Comunità Educante Teatro in Gioco!

Ho scoperto nell’incontro con tanti insegnanti una risonanza speciale, non sono io in «cattedra» a spiegare, è un dialogo da nutrire insieme, è uno scambio ricco di energia: fare la formatrice mi gratifica immensamente, mi rende felice. Se da sola posso arrivare in qualche scuola dove portare semi di bellezza, attraverso la formazione le scuole coinvolte crescono in modo esponenziale, il terreno da seminare è molto più vasto e insieme facciamo davvero la rivoluzione gentile17! Centinaia di operatori e insegnanti sperimentano le attività e i percorsi che ho ideato e si relazionano con me attraverso il confronto e la documentazione delle esperienze: tutto questo mi consente di osservare e monitorare tantissimi percorsi e di ricavare dati preziosi per le mie ricerche.

Nel libro verranno indicate strade, attività teatrali, partendo sempre dalla scelta di utilizzare il teatro come strumento per stimolare il bambino a esprimersi in modo libero e creativo. Ciò che leggerete in queste pagine lascia da parte il teatro per formare piccoli attori e per inculcare qualcosa di stabilito a priori. Non mi interessa questo. Non lo ritengo utile o stimolante, né per me come ricercatrice e operatrice teatrale e tantomeno per il bambino.

A questo punto, è d’obbligo una domanda: cos’è un «operatore teatrale»? Che ruolo ha? Come si pone nel percorso teatrale? Il corso nazionale per operatori teatrali che ho ideato e che conduco ogni anno dal 2006 inizia sempre con questa domanda, che rivolgo a tutti i partecipanti: che cos’è un operatore teatrale? La definizione più ricorrente è «facilitatore». Mettere a fuoco il nostro ruolo, le competenze, il linguaggio che scegliamo di utilizzare e il tipo di approccio didattico che decidiamo di adottare è alla base del nostro lavoro. Questa riflessione riguarda sia gli esperti esterni (operatori teatrali veri e propri) che gli educatori/insegnanti che decidono di condurre un laboratorio teatrale a scuola. Certamente l’esperto esterno possiede una formazione teatrale più solida rispetto all’insegnante di classe, o almeno me lo auguro, e può avventurarsi in un percorso espressivo più specifico e articolato. Ma il ragionamento sul «ruolo» resta lo stesso e ci aiuta a chiarire ulteriormente il senso del «fare teatro a scuola».

L’operatore teatrale – come scrivo nel mio libro Lo Spazio Teatro Gioco – «è un conduttore pronto a mettersi in gioco, non è un insegnante di teatro18 ma una guida, è un cantastorie, un narratore e un giocatore, un osservatore attento, a volte un clown»19. Deve essere competente, conoscere a fondo il linguaggio teatrale, deve essere appassionato. Si mette in ascolto, è empatico e gentile. E rilancio soprattutto questo concetto: è un conduttore pronto a mettersi in gioco. Non è sempre facile o scontato. Soprattutto se diventiamo operatori teatrali avendo già un nostro ruolo fortemente strutturato, come può essere per l’attore professionista (abituato a recitare sul palco ma non a utilizzare il linguaggio teatrale con i bambini) o per l’insegnante di classe. È necessario un lavoro su sé stessi.

Il laboratorio teatrale può mettere in difficoltà il formatore se quest’ultimo non pone sé stesso nel gioco che la didattica laboratoriale istituisce. Il primo passo di questo gioco prevede uno spostamento dalla propria posizione usuale, ossia il laboratorio implica un riposizionamento del proprio ruolo.20

E che ruolo abbiamo nel laboratorio teatrale? Utilizzando le parole di Giacomo Stella e riportandole all’operatore teatrale: «l’insegnante non è più colui che insegna e nemmeno l’unico che sa. […] L’insegnante è molto di più. Il suo ruolo non è più quello di trasmettere, ma di sollecitare, suggerire, organizzare e aiutare i processi di formalizzazione della conoscenza»21.

L’operatore teatrale non dovrebbe preoccuparsi di confezionare un prodotto finale ma di mettere le sue conoscenze al servizio dei bambini, rilanciandole in un percorso espressivo aperto e flessibile, da co-costruire insieme. I bambini saranno così giocatori, esploratori e non sudditi; potranno acquisire nuove consapevolezze espressive per comunicare, indagare concetti e tematiche e costruire nuovi significati. Solo così il linguaggio teatrale potrà essere strumento per «educare»: «Considero l’educazione non un instillare ma un far uscire, che apre strade di crescita intellettuale e di scoperta senza che vi siano esiti predefiniti o punti d’arrivo già stabiliti. Si tratta di prestare attenzione alle cose, piuttosto che di acquisire la conoscenza che ci assolverebbe da tale necessità; si tratta di esporsi, piuttosto che di proteggersi»22.

Diciamo la verità: condurre un laboratorio teatrale con un programma interamente stabilito a priori, incentrato quasi esclusivamente sulla realizzazione della recita, protegge l’operatore dal rischio di «affidarsi ai bambini», al loro intuito e alla voglia di spostare lo sguardo. Lo protegge dal pericolo di perdere il controllo o il potere, dal rischio di mettersi davvero in gioco… e il gioco, si sa, è fatto di incertezza.

Sono perfettamente d’accordo con Ingold: si tratta di esporsi, piuttosto che proteggersi. E allora, prima di passare alla parte operativa del libro e di addentrarci nei percorsi teatrali, concedetemi un’ultima riflessione: la scuola è pronta a esporsi? Attraverso una didattica innovativa e sperimentale che valorizzi tutti i linguaggi espressivi e artistici? A esporsi eliminando la verticalizzazione dei ruoli che rende l’insegnante detentore del potere? A esporsi rinunciando ai risultati formali, ai voti, ai premi e alle punizioni? A esporsi mettendo in campo – prima ancora del «sapere» – il sentire, le emozioni, la relazione? A esporsi scegliendo di perdere tempo in attività apparentemente improduttive? Ciò che definisco la pedagogia dell’invisibile: dare spazio agli sguardi, alla condivisione, ai sorrisi, al dialogo senza dover «produrre» qualcosa da valutare. Questa scuola che rinuncia così alla sua veste più «tradizionale» per diventare più innovativa e «democratica», che rischia e si espone, saprà certamente accogliere e valorizzare anche il linguaggio teatrale.

Identità dei percorsi teatrali e pluralità dei linguaggi

Credo che ormai sia chiaro il tema centrale di questo libro: utilizzare il teatro come mediatore didattico. Portare la sua ricchezza di linguaggi, segni e codici simbolici a scuola (o in altri contesti educativi) per fare del «teatro» un veicolo di esperienze pedagogiche, espressive, relazionali, culturali.

Nel libro vi illustrerò come strutturare un laboratorio in classe con il Metodo Teatro in Gioco® – al nido, alla scuola dell’infanzia, alla scuola primaria – ma vorrei tentare di fare di più: andare oltre l’ora di teatro a settimana. Aiutarvi, nel mio piccolo, a concepire il linguaggio teatrale come un prezioso tesoro che possiamo utilizzare ogni giorno, non solo per esplorare con i bambini un «laboratorio», ma come strumento per introdurre una storia, o per creare una connessione con l’outdoor education, per esplorare il linguaggio corporeo, per riconoscere ed esternare le nostre emozioni o per fare matematica.

Il linguaggio teatrale che si mette al nostro servizio per creare ponti fra un sapere e l’altro, fra emozioni e pensiero, per costruire connessioni fra esperienze e materie, per offrirci percorsi didattici da esplorare. Per fare questo dobbiamo partire dall’inizio: dobbiamo prima di tutto familiarizzare con un linguaggio teatrale a misura di bambino. Come si costruisce un laboratorio in classe? Dobbiamo assimilare una struttura di riferimento, iniziare a dialogare con il Metodo Teatro in Gioco®, andando a scoprire l’identità dei laboratori teatrali.

Andiamo a scoprire la struttura di un percorso teatrale a misura di bambino, con la consapevolezza che ciò che sarà appropriato per un bambino di dieci anni non potrà esserlo per un bambino di due. Ogni età ha il «suo teatro». Ogni età ha il suo percorso e i suoi tempi.

Siete pronti? Vi porto nel cuore delle mie ricerche.
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Fare teatro al nido e alla scuola dell’infanzia

La borsa si è aprita! Esce una storia?

Nina, 2 anni e 3 mesi

Al nido ci devi entrare in punta di piedi.

È ciò che ho appuntato subito, su un quaderno, appena terminato il mio primo incontro in un asilo nido. È forte e chiara in me l’immagine di quei grandi occhi sgranati, carichi di stupore. E un silenzio quasi surreale, magico. Poi le risate hanno riempito lo spazio. E una bambina, nel cerchio delle storie, ha appoggiato la sua manina sul mio ginocchio e mi ha sorriso. Sembra una storia di complicità intessuta da sempre. Il mio primo incontro di teatro al nido profuma di succo di frutta e delicatezza.

Delicatezza. Non ho mai smesso di tenere a mente questa parola. Di portarla con me, custodirla, lasciarla volare leggera nell’aria durante i nostri incontri. Renderla viva in un sussurro e in uno sguardo gentile. Portatela con voi nei laboratori teatrali in classe con i bambini, ascoltate il mio suggerimento: sarà un’alleata preziosa. Così come sarà indispensabile coltivare uno sguardo di meraviglia: uno dei grandi obiettivi quando facciamo teatro con i bambini. Per loro sarà semplicissimo, quasi naturale: siamo noi adulti che dobbiamo entrarci dentro, che dobbiamo riappropriarci della meraviglia, dello stupore, della lentezza e dell’attesa.

Fare teatro al nido e alla scuola dell’infanzia significa «catturare» quel legame profondo che esiste fra il linguaggio teatrale e la narrazione, fra il teatro e il rito, fra la realtà e la fantasia, il reale e il magico. C’è un mondo fantastico che pullula di folletti e personaggi incredibili, un mondo magico che però ci restituisce emozioni reali, situazioni nelle quali i bambini possono riconoscersi e mettersi alla prova. Il teatro rende straordinario l’ordinario.

Chi pensa che fare teatro con i bambini in età prescolare significhi farli «recitare» cade in un grosso errore pedagogico. Non risponderebbe ai bisogni reali del bambino, non terrebbe conto delle sue esigenze. Con i bambini del nido l’esperienza teatrale va intesa come un percorso incentrato sulla narrazione interattiva, l’ascolto attivo e la pluralità dei linguaggi. Fare teatro al nido, con i bambini dai due anni, significa creare uno spazio di gioco teatrale e narrazione denso di significati affettivi, luogo di storie e personaggi da interpretare con i bambini, di esperienze creative che nascono dalla fiaba e dal gioco simbolico. Con i bambini della scuola dell’infanzia il percorso è sostanzialmente lo stesso ma si arricchisce in base alle competenze dei bambini, si fa più «sfidante»: ricordate la zona di sviluppo prossimale? Proviamo a mettere insieme gli elementi basilari di un laboratorio teatrale:

• rito;

• narrazione;

• fiaba interattiva;

• gioco simbolico;

• pluralità dei linguaggi;

• dialogo.

Perché questi elementi sono così importanti per un bambino di due anni? Che bisogno c’è di pianificare un percorso di gioco teatrale già al nido? Provo a rispondervi lasciando da parte per un attimo la pedagogia teatrale per entrare nel campo delle neuroscienze.

L’ambiente di vita è determinante per la costruzione del cervello, che viene letteralmente plasmato dalle esperienze che viviamo. Lo aveva intuito anche Maria Montessori quando parlava di «mente assorbente». Il nostro cervello, appena nasciamo, è fatto di neuroni che si collegheranno in circuiti elettrici dando vita alle sinapsi, il cuore pulsante della conduzione nervosa. Intorno ai due anni avviene una prima potatura sinaptica: si fa già un’importante pulizia nel cervello per eliminare ciò che non serve, quei circuiti neuronali che sono stati poco usati. «Proprio come fanno i giardinieri con alberi e cespugli, il cervello ha un proprio sistema per tagliare le connessioni inutilizzate e, al tempo stesso, per rafforzare quelle che vengono eccitate regolarmente. Questa monumentale riorganizzazione va avanti per parecchi anni, almeno fino alla fine dell’adolescenza»1. Howard Gardner, lo studioso delle intelligenze multiple, scrive:

Tutte le esperienze sono importanti, ma quelle che segnano l’inizio dell’esistenza hanno un’importanza del tutto particolare per la vita futura. […] Usa le tue potenzialità, se non vuoi perderle. Il possesso di tessuto cerebrale e di potenziali connessioni non basta. Se tale tessuto non verrà stimolato da percezioni sensoriali appropriate e poi utilizzato attivamente, finirà per atrofizzarsi o per servire altre funzioni.2

Potatura sinaptica: ciò che non viene utilizzato viene automaticamente eliminato. Questo significa che in questi primi anni si sviluppa il pensiero e la personalità del bambino soprattutto attraverso le esperienze che gli permettiamo di fare e gli strumenti che noi adulti gli offriamo. Le esperienze plasmano il cervello, lo costruiscono. L’ambiente di vita è fondamentale: la «cultura» vince sulla «natura». Per questo motivo ritengo importante «fare teatro» a partire dal nido, perché l’esperienza teatrale è un’educazione all’ascolto, alla bellezza, alla gentilezza, alla creatività. È importante iniziare al nido e continuare nella scuola dell’infanzia.

C’è la Strega Cancellina, nascondiamoci sotto questo sasso.

Omar, 4 anni

Con Omar siamo in una classe della scuola dell’infanzia. Stiamo drammatizzando una storia. Facciamo sempre attenzione a non confondere i termini, a non cadere nella trappola del teatro-vetrina. Drammatizzare non significa «replicare battute» bensì mettere in atto il gioco della finzione, dell’immedesimazione, della rappresentazione di un evento o di un ruolo. Ho appena raccontato la mia fiaba interattiva La città senza colori3, in cui si narra della Strega Cancellina che ha rubato tutti i colori, lasciando la città e i suoi abitanti in bianco e nero finché una bambina con un grigio lecca lecca riuscirà a spezzare l’incantesimo. Omar condivide la sua «strategia narrativa» mentre drammatizziamo la storia attraverso la modalità della passeggiata mimica4: io conduco la fila, tutti i bambini mi seguono. Siamo in piena dimensione teatrale: simuliamo di essere in una città grigia e noi la attraversiamo trovando vari ostacoli da superare; c’è un tesoro da cercare per riportare i colori nella città, e c’è una strega un po’ dispettosa che potrebbe arrivare da un momento all’altro. È l’operatore/insegnante a condurre la storia, suggerendo attività da esplorare, situazioni e stati d’animo da drammatizzare. I bambini giocheranno attivamente intervenendo direttamente nel tessuto narrativo, ampliandolo, modificandolo, arricchendolo. La capacità di immaginare, far finta, rappresentare: il gioco del teatro.

Omar ha costruito una sua personale drammatizzazione: finge di aver visto la strega, con aria preoccupata e occhi sbarrati suggerisce di nasconderci «sotto questo sasso» indicando il pavimento. Ha definito una scena teatrale di cui è lui stesso autore e attore protagonista. I bambini della scuola dell’infanzia, a differenza dei bambini del nido, interpretano questi ruoli con precisione estrema. Se il bambino del nido procede soprattutto per imitazione ed è più approssimativo nel suo intervento di finzione, il bambino più grande è già abile nel sostenere situazioni inventate o appartenenti a un mondo immaginario, proprio come se fossero reali. Sa modificare e modulare il tono della voce con grande abilità, è preciso nell’utilizzare il corpo per trasformarsi in altro da sé mettendo in atto un accurato processo di mimesi. Il gioco del teatro gli permette di affinare queste potenzialità, di arricchire le capacità narrative e metaforiche, di sintesi, di rielaborazione, di comunicazione delle emozioni e di costruzione di processi creativi.

Fare teatro con i bambini della scuola dell’infanzia significa strutturare uno spazio di gioco teatrale, fortemente incentrato sulla narrazione, la drammatizzazione, i linguaggi espressivi. Il percorso didattico è molto simile a quello che viene proposto al nido per quanto riguarda la struttura e i contenuti del percorso ma nella scuola dell’infanzia si dilatano i tempi di svolgimento e le attività vengono ulteriormente articolate.

Nelle Indicazioni Nazionali per il curricolo della scuola dell’infanzia (2012) leggiamo:

La scuola dell’infanzia si pone la finalità di promuovere nei bambini lo sviluppo dell’identità, dell’autonomia, della competenza […]. Consolidare l’identità significa vivere serenamente tutte le dimensioni del proprio io, stare bene, essere rassicurati nella molteplicità del proprio fare e sentire. Acquisire competenze significa giocare, muoversi, manipolare, curiosare, domandare, imparare a riflettere sull’esperienza attraverso l’esplorazione […], significa ascoltare, e comprendere, narrazioni e discorsi, raccontare e rievocare azioni ed esperienze e tradurle in tracce personali e condivise; essere in grado di descrivere, rappresentare e immaginare, ripetere, con simulazioni e giochi di ruolo, situazioni ed eventi con linguaggi diversi. […] I bambini sono alla ricerca di legami affettivi e punti di riferimento, di conferme e di serenità e, al contempo, di nuovi stimoli emotivi, sociali, culturali, di ritualità, ripetizioni, narrazioni, scoperte.5

Di tutto questo teniamo conto nel nostro percorso teatrale con i bambini – dai due ai sei anni – ed è esattamente ciò su cui lavoriamo in ogni laboratorio strutturato con il Metodo Teatro in Gioco®. È necessario quindi tradurre i vari bisogni e obiettivi educativi in azioni didattiche, trasformare i concetti che ispirano il nostro progetto in prassi.

Proviamo allora a inserire i nostri elementi – chiave (rito, narrazione, fiaba interattiva, gioco simbolico, pluralità dei linguaggi, dialogo) in uno schema strutturale di riferimento. La struttura del percorso teatrale è fondamentale: senza di essa il resto vacilla. Per fare teatro con i bambini è necessario conferire un’identità chiara al nostro percorso progettuale, dandogli appunto un’ossatura: è stato per me il punto di partenza quando ho iniziato a dar vita al Metodo Teatro in Gioco®.

Struttura di un incontro teatrale

Proviamo a visionare lo schema strutturale di un incontro-tipo del nostro laboratorio teatrale (per nido/infanzia/prima elementare).

Struttura dell’incontro:

• rituale iniziale: Borsa delle storie;

• fiaba interattiva/narrazione: storia da ascoltare e/o drammatizzare insieme;

• rituale del viaggio: tappeto volante per andare… inizia il nostro viaggio «fantastico»;

• creazione del contesto da drammatizzare: si ricostruisce la dimensione della storia attraverso una o più attività (gioco teatrale, movimento creativo, gioco vocale, attività sensoriale: pluralità dei linguaggi)6;

• rituale finale: chiusura della Borsa e saluto;

• attività grafico-pittorica: raccontare l’esperienza attraverso le immagini;

• dialogo: confronto e verbalizzazione.

Ogni incontro di laboratorio teatrale sarà scandito da queste attività. La durata di un incontro è di circa 25-30 minuti al nido, 50-60 minuti alla scuola dell’infanzia, nel rispetto delle esigenze del bambino e dei suoi tempi di attenzione. Non si tratta di saturare il tempo dell’incontro con decine di attività ma di relazionarsi in modo creativo e armonioso, di condividere un’esperienza. In ogni incontro lo schema strutturale si ripete identico a sé stesso restituendo coerenza progettuale al percorso, rafforzando l’identità stessa del laboratorio proposto, rassicurando i bambini attraverso l’utilizzo di una modalità operativa fortemente incentrata sul rito. Si inizia e si conclude sempre nello stesso modo.

Dopo il rituale iniziale c’è la narrazione, che ci permette di creare un contesto fantastico, di immaginare e rappresentare i personaggi attraverso il gioco simbolico. Dopo la fiaba c’è sempre un’attività espressiva che nasce dal racconto: danzare la fiaba, renderla tattile, trasferirla nel colore, sperimentare il linguaggio digitale… ecco la pluralità dei linguaggi di cui si parlava. Questo schema strutturale permette anche a noi adulti, educatori, insegnanti e operatori teatrali, di organizzare e pianificare il materiale di ogni incontro con grande chiarezza e con la consapevolezza degli obiettivi didattici che caratterizzano il percorso.

Esploriamo un incontro: giochiamo al teatro!

Proverò ora a sovrapporre allo schema strutturale dell’incontro-tipo, lo schema di un incontro reale: restiamo nella Città senza colori. Questo mi permetterà di spiegarvi meglio il senso dell’incontro, le valenze pedagogiche di ogni attività e di iniziare a mettere in luce la pluralità dei linguaggi.

• rituale iniziale: Borsa delle storie;

• fiaba interattiva: La città senza colori;

• Il viaggio: tappeto volante per andare… nella città senza colori;

• creazione del contesto da drammatizzare: si ricostruisce la dimensione della storia attraverso,

- la passeggiata mimica;

- troviamo i colori per colorare la città: danza dei colori;

• tappeto volante per tornare: si rientra dal viaggio;

• rituale finale: chiusura della Borsa e saluto;

• attività grafico-pittorica: dipingiamo la città;

• confronto e verbalizzazione.

Questo è uno dei tantissimi incontri che ho ideato e strutturato. Andiamo a scoprirlo insieme. Andiamo a giocare al teatro!

«La borsa si è aprita! Esce una storia?» chiedeva Nina, al nido, riferendosi al rituale iniziale. Ogni incontro inizia con la Borsa delle storie, contenitore fantastico e simbolico che, aprendosi, ci porta nel regno magico delle fiabe. La Borsa fa da ponte fra la realtà e la finzione teatrale. Questo rituale, oltre a sancire l’inizio del nostro spazio di gioco teatrale, ha la funzione di creare un’accoglienza fantastica, propedeutica all’ascolto condiviso e al fare insieme. La Borsa infatti non si schiude immediatamente attraverso il gesto meccanico dell’aprire: c’è tutto un gioco di tentativi e sguardi complici, di espressioni buffe e risate, di silenzio e magia. C’è un’attesa densa di stupore, e lo stupore è il motore di ogni scoperta. Aspettare quell’istante in più per sostare in un’attesa densa di significati simbolici, che renderà tutto ancora più prezioso. Educare all’attesa e allo stupore, contro la moda del tutto e subito.

Il modo più rapido ed efficace per annientare lo stupore di un bambino è dargli tutto quello che vuole, senza concedergli nemmeno la possibilità di desiderarlo. […] Tutto ciò che vale richiede tempo. Una gravidanza, una zucca, una farfalla, l’amicizia, l’amore. Se lo aspettiamo, lo desideriamo, riconosciamo l’impegno che ha comportato e lo apprezziamo maggiormente. Ci meravigliamo davanti alla sua stessa esistenza.7

Il gioco del teatro richiede tempo. Un tempo senza fretta, ricco di valenze da condividere. Un tempo denso, fatto di noi. L’apertura della Borsa delle storie contribuisce a creare una dimensione temporale speciale, sospesa. Un bambino, in una scuola dell’infanzia, mentre stavo per aprire la Borsa ha esclamato a gran voce: «Aspetta! Non aprire subito la borsa. È magica. Per la magia ci vuole più tempo!». Un grande insegnamento per me: per la magia ci vuole più tempo. Da non dimenticare mai, nel nostro lavoro. Quando la Borsa si apre, il clima è già all’insegna del piacere e dell’ascolto. Al nido, appena la apriamo, spunta fuori quello che definisco personaggio costante: un pupazzo che ha il ruolo di interagire con i bambini e che ci accompagna per tutto il laboratorio.

Questo personaggio diventa mediatore didattico relazionale, permettendo ai bambini di esternare e condividere pensieri ed emozioni con più facilità, in modo diretto. Non lo ritengo indispensabile alla scuola dell’infanzia, anche se lo utilizzo spesso anche lì. Dalla Borsa esce poi un libro, un oggetto o un altro pupazzo: questo elemento corrisponde al nostro incipit concettuale, è il nostro «ingresso» alla storia. In questo caso, tornando allo schema dell’incontro che vi ho proposto, dalla Borsa prendo il mio libro Ancora racconto… e busso sul libro prima di aprirlo, passo accanto ai bambini nel cerchio delle storie e anche loro potranno bussare. È un rituale che utilizzo per la lettura ad alta voce. Ogni volta che troveremo un libro nella Borsa bussiamo sulla copertina, come se chiedessimo: libro, possiamo entrare?

Andiamo a leggere e a drammatizzare insieme la fiaba (in questo caso La città senza colori) che, essendo interattiva, permette ai bambini di interpretare i vari personaggi direttamente durante il racconto: stiamo già giocando con il corpo, la voce, le emozioni. Stiamo già facendo teatro.

Al termine della storia c’è il rituale del tappeto volante: l’elemento che ho ideato e codificato per viaggiare, è il nostro mezzo di trasporto speciale. Nel cerchio delle storie si fanno dei movimenti con le braccia accompagnati dalla vocalizzazione… siamo partiti! Dove stiamo andando? Ovviamente nella Città senza colori che abbiamo appena conosciuto attraverso la storia. Spesso nei corsi di formazione le insegnanti mi chiedono: «Possiamo fare il rituale del tappeto volante aiutandoci con un telo, così da vedere realmente il nostro tappeto magico?». Io consiglio di no. Ho ideato un rituale teatrale: non ho bisogno di «vedere» o «toccare» un tappeto per partire, è molto più stimolante immaginarlo, è molto più avvincente far finta di volare giocando con il corpo e con la voce! Il teatro rende visibile l’invisibile: è questo il suo grande potere.

La fase del viaggio ci permette di drammatizzare i contesti narrativi della storia che abbiamo raccontato ai bambini. Utilizzando il facciamo finta che… simuliamo di essere nella città senza colori, facciamo attenzione alla Strega Cancellina, andiamo a cercare il «tesoro colorato» per restituire i colori alla nostra città. In questa fase stiamo lavorando con il linguaggio corporeo e con la fantasia. La modalità operativa codificata e utilizzata è la passeggiata mimica: l’insegnante guida la fila, i bambini lo seguono. Simuliamo così di essere davanti a un bivio, la strada diventa sottilissima come una corda e noi siamo come i funamboli; improvvisamente passa la Strega Cancellina e per non farci vedere ci trasformiamo in alberi. Immobili: le braccia diventano rami e i piedi ben piantati a terra sono le radici. Pericolo scampato!

Torniamo a camminare alla ricerca del tesoro colorato, d’un tratto… cosa accadrà? Non lo so! È tutto da scoprire! Il percorso da drammatizzare diviene ricco e articolato e ci proietta in scenari fantastici da interpretare attraverso il gioco simbolico. Esploreremo diverse proposte narrative, spesso suggerite dai bambini stessi: «Guarda, c’è un fiume! Dobbiamo attraversarlo» (Luca, 5 anni); «La Strega Cancellina è passata adesso… ma non ha la scopa, ha una macchina volante» (Giulio, 4 anni); «Trasformiamoci in fuoco così se la strega passa vicino a noi si brucia» (Mattia, 5 anni); «C’è una strada di ghiaccio, ci dobbiamo pattinare… io so pattinare!» (Cecilia, 3 anni); «E se scivoliamo sul ghiaccio? Mettiamoci le scarpe magiche» (Dario, 4 anni); «Trasformiamoci in capelli per non farci vedere» («In capelli? Come sono?», chiedo io) «secchi secchi e lunghi» (Bianca, 4 anni).

Dopo aver attraversato la città troveremo il nostro «tesoro colorato»: una scatola piena di… Vi aspettereste di trovare dei colori, tipo pastelli, pennarelli? Ho indovinato? E invece noi costruiamo connessioni e analogie più stimolanti per ampliare lo sguardo. Si tratta di una scatola piena di stoffe colorate e leggere. Ci sono molteplici modi e mezzi per colorare! E noi lo faremo attraverso una danza: sarà il corpo a raccontare la storia. Nella scatola ci sono tante strisce di tulle, di diversi colori: blu, giallo, verde, rosso. Ci sono tutti i colori che aveva rubato la Strega Cancellina. Con queste stoffe colorate possiamo dipingere tutta la città! Diamo inizio a una danza molto coinvolgente che appassiona sempre i bambini: li vedrete sperimentare movimenti molto diversi per colorare la città. C’è chi «spolvera», chi utilizza il tulle come fosse un pennello, chi sperimenta il livello basso dello spazio, chi salta da una parte all’altra. Provate a immaginarvi la scena!

È pura gioia! Pura libertà espressiva!

Dopo la danza torniamo nel cerchio delle storie, soddisfatti e felici! È arrivato il momento di lasciare il nostro mondo magico. Prendiamo il tappeto volante per ritornare (simbolicamente) in classe. Chiudiamo la Borsa delle storie e canticchiamo insieme una sorta di filastrocca per dirci «ciao». È il nostro rituale di saluto.

E ora: dal corpo al foglio, spazio all’attività grafico-pittorica. Dopo la danza, i colori sono finalmente tornati nella città. Dico ai bambini: che ne dite di rappresentare il nostro viaggio sul foglio? Inizia così il racconto dell’esperienza attraverso il linguaggio visivo.

L’incontro termina sempre con l’attività grafica. Togliamoci subito il dente: via il dente, via il dolore! Forse vi starete chiedendo: perché in ogni incontro di teatro viene inserita l’attività grafica? Accolgo la vostra domanda e provo a ricordarvi una cosa: stiamo parlando o no di pluralità di linguaggi? Di un teatro non come «vetrina» ma come «generatore» di esperienze espressive? E allora teniamolo a mente. Così, forse, non riceverò più questa domanda, che ogni volta mi spiazza: «Ma che teatro è se si disegna?» (insegnante della scuola dell’infanzia).

Che teatro è se si disegna?

È un teatro che non ha paura di rompere gli schemi e di riempirsi di colori. Ma le perplessità ci sono, a volte. Perché concludere sempre l’incontro con un’attività grafico-pittorica? Non certo per «perdere tempo» ma per permettere al bambino di sviluppare il pensiero narrativo, di costruire autonomamente nuovi contenuti della storia attraverso l’esperienza grafica.

Nelle scuole di Reggio Emilia il disegno è parte integrante del processo di apprendimento, è strumento essenziale per transitare da un codice simbolico all’altro: «Spesso alla discussione verbale segue una rappresentazione grafica, che a sua volta poi è seguita da una discussione verbale: un modo di esprimersi influenza l’altro»8. Anche Mario Lodi ha spesso utilizzato il disegno come strumento pedagogico, con i bambini della scuola primaria.

I bambini ritornano ancora alla finestra a guardare la pioggia.

«Perché non la disegnate?» dico.

«Che cosa?».

«La pioggia, i tuoni, questa giornataccia che ci tiene chiusi qui […]».

Mentre la pioggia picchia sui davanzali e riga i vetri, i bambini la disegnano […]. Pochi elementi essenziali, pochi colori e c’è, in quel mondo limitato, tutto il bambino. A casa di uno piove finemente […].

A casa di quell’altro cadono massi neri e paurosi. Chi ha l’ombrello enorme e chi piccino come un berrettino. […]

Li espongo alla parete perché ognuno li osservi. Che cosa hai raccontato con questo disegno? […] Tutti descrivono la scena disegnata».9

E pensare che nella scuola primaria il disegno è spesso considerato un’appendice della cornice pedagogica costruita dall’insegnante, un’attività quasi superflua, ricreativa, da proporre ai bambini durante i tempi vuoti. Difficilmente diviene strumento di indagine, ricerca, connessione con esperienze e linguaggi per sviluppare il pensiero sistemico. Un po’ come viene considerato, spesso, nel nostro laboratorio teatrale: non necessario.

Provate ad ascoltare le verbalizzazioni dei bambini mentre disegnano le storie e i personaggi: è evidente il lavoro di analisi e di elaborazione che mettono in atto. È la loro modalità per «riscrivere» la storia, ripercorrendo i passaggi narrativi basilari, aggiungendo nuovi elementi e considerazioni personali.

Prendiamo in esame proprio l’incontro della Città senza colori: è capitato spesso che, nell’attività grafica, i bambini abbiano autonomamente deciso di disegnare la strega e di «cancellarla» coprendola letteralmente di colore.

«Ecco, guarda, adesso Cancellina non c’è più, siamo al sicuro. Hai visto come sono stato forte?» (Kim, 5 anni). Molti bambini con quel gesto espressivo e grafico neutralizzano il potere della strega! Altri si concentrano per colorare la città seguendo il proprio gusto e spaziando con l’immaginazione. «Io ho fatto tornare tutti i colori… il cielo è rosso e il prato è blu. Ho fatto la magia!» (Trisha, 4 anni).

In molti casi i bambini rappresentano l’intera sequenza narrativa dividendo a metà il foglio, per rappresentare da una parte la città grigia e dall’altra la città colorata, e spesso emergono significati molto profondi. «Qui è ancora tutto brutto… vedi… c’è la Strega qui (indicandomi un groviglio di segni neri). Qui invece è tornato tutto colorato. Come quando sei triste e… [cerca le parole]… stai come la città nera, poi però tornano i colori e ridi» (Roberto, 5 anni).

L’espressione grafica nasce come un impulso naturale nel bambino che, fin da piccolo, scarabocchia e traccia segni su ogni superficie a lui raggiungibile, e lo fa con estremo piacere. Tutti i bambini, di ogni parte del mondo, sono uniti da questo linguaggio comune e ancestrale: lo scarabocchio. Un gesto primitivo e universale. Attraverso quei segni che a noi adulti potrebbero sembrare indecifrabili e privi di senso, il bambino comunica e lascia traccia di sé. «Intorno ai 2-3 anni il grafismo è già presente nella maggior parte dei bambini, perché a questa età riescono generalmente a controllare la coordinazione dei movimenti, finalizzandoli alla realizzazione di un’opera che si potrebbe definire artistica. Scarabocchiando, il piccolo affina il suo modo di sentire e di comprendere la realtà»10. Dai due anni e mezzo ai quattro anni il bambino sviluppa nuove competenze e capacità oculo-manuali che gli permettono di rappresentare elementi più complessi. In questa fase, che viene definita della rappresentazione, il bambino è in grado di associare all’espressione grafica la verbalizzazione orale: inizia a descrivere ad alta voce il disegno, mentre lo rappresenta. Il disegno diventa narrazione. Il bambino, intorno ai tre-quattro anni è ormai in grado di disegnare forme e figure. Nel foglio rappresenta emozioni, desideri, persone che controlla e trasforma a piacimento. Il foglio diventa scenario per elaborare sentimenti, pensieri, vissuto. Partendo da questi presupposti, inserire l’attività grafica nel laboratorio teatrale valorizza il percorso espressivo svolto nell’incontro, permettendo al bambino di elaborare, rileggere e fissare contenuti e temi esplorati.

Questo processo di elaborazione è del tutto personale: ogni bambino ha la possibilità, attraverso l’esperienza grafica, di raccontare la storia e il percorso esplorato dal proprio punto di vista. Nel laboratorio teatrale l’attività grafica non mira a obiettivi formali da raggiungere, non ha niente a che fare con la scheda da colorare o il lavoretto! Il bambino non deve colorare nei margini o allinearsi a canoni estetici prestabiliti; narra la propria esperienza, proiettando nel disegno stati d’animo e considerazioni personali.

C’è poi un altro aspetto importante da analizzare: non tutti i bambini (soprattutto se ci riferiamo ai bambini di due e tre anni) intervengono nel laboratorio verbalizzando idee e pensieri. Alcuni partecipano attivamente ai giochi e alle attività teatrali proposte ma non esprimono, a parole, le emozioni relative all’incontro. Il disegno diventa, in queste circostanze, uno strumento che permette ai bambini di raccontare e raccontarsi attraverso le immagini. Come sottolinea Giuliana Pinto:

Il disegno può allora costituire un’efficace forma di narrazione, appropriata per bambini che ancora non padroneggiano l’espressione verbale in modo articolato e con le giuste etichette, percezioni, emozioni e pensieri. Oltre ad essere un mezzo espressivo di facile uso, tecnicamente più facile da dominare del linguaggio parlato e scritto, presenta il vantaggio di avere potenzialità comunicative meno vincolate da interventi dell’adulto che, nella comunicazione orale, faccia a faccia, può involontariamente, anche semplicemente con l’espressione del volto, influenzare le parole del bambino, facendo trasparire le proprie aspettative o convinzioni.11

Il momento della rappresentazione grafica è sempre ricco di concentrazione e coinvolgimento: emerge il piacere/bisogno dei bambini, assorti nell’atto di riportare sul foglio il proprio vissuto. Ho inizialmente commesso l’errore di proporre l’attività grafica prima del rituale finale: questa scelta metteva fretta ai bambini, che dovevano concludere o interrompere il disegno per condividere il momento della chiusura della Borsa delle storie e il saluto finale. È frustrante per un bambino non poter terminare il suo «racconto». Inoltre non riuscivamo a dar spazio alle verbalizzazioni, allo scambio di pensieri, di domande che costituiscono un’altra parte fondamentale dell’incontro perché ci permettono di «filosofare» insieme, di sviluppare un pensiero critico. Per questo successivamente ho scelto di chiudere il viaggio magico con il rituale finale e poi lasciar spazio alla narrazione grafica. In questa fase i bambini spesso verbalizzano mentre disegnano, mi chiamano per mostrarmi e raccontarmi elementi e personaggi rappresentati. «Con il disegno si elabora, si rivive, si ragiona, si pensa, si comunica, si inanellano storie e si “costruiscono mondi”. Cioè si fanno tutte quelle operazioni che sono fondamentali per la crescita»12.

Prendiamo la macchina del tempo

Vi ho fatto conoscere e toccare con mano la struttura degli incontri che ho creato con il Metodo Teatro in Gioco®. Ma da cosa è nata? Da quali riflessioni e ricerche? Da quali dubbi e criticità? Venite con me, è il momento di fare un viaggio nel tempo.

Torniamo indietro di qualche anno. Anno scolastico 1999/2000. Facciamo incursione nel mio «diario di viaggio» che ho scritto per documentare i primi laboratori che ho svolto come operatrice teatrale nella scuola, condotti insieme a Fabio, il mio compagno. Fortunatamente ho sempre avuto il vizio di scrivere! Scrivo un mio diario quotidiano, scrivo appunti continuamente (ho centinaia di quaderni scritti, fitti fitti), scrivo storie, libri… scrivo anche sui muri (della mia casa ovviamente, non su tutti e in accordo con Fabio!). E scrivo, da sempre, riflessioni e pensieri alla fine di ogni incontro a scuola. E proprio questi appunti sono stati per me una traccia preziosa per rileggere e ricostruire percorsi e attività, per analizzare prassi, per costruire una memoria che si è rivelata indispensabile nelle mie ricerche.

«I bambini aspettano me e Fabio con curiosità e interesse. Mantengono alta l’attenzione quando racconto o leggo una storia. Gli piace essere chiamati in causa. Oggi, per caso, ho bussato sul libro prima di aprirlo. Poi ho chiesto ai bambini di bussare… sono stati “catturati” da questo semplice gesto al quale era stato dato un valore simbolico, “magico”. Devo provare a utilizzarlo di nuovo. Potrebbe diventare una sorta di rituale da utilizzare ogni volta che c’è un libro da leggere».

«Non c’è dubbio: ripetere l’operazione di bussare sul libro funziona! Diviene un rituale, acquisisce una valenza simbolica. I bambini lo hanno ripetuto in modo “solenne”: assorti, come fosse una magia. Poi però, dopo la lettura della fiaba I tre porcellini abbiamo provato a drammatizzare la storia insieme ai bambini. Tre bambini interpretavano i porcellini. Un bambino il lupo. Pensavo fosse molto più “semplice” e invece M. e L. se ne stanno totalmente immobili, fissandomi. Io provavo a suggerirgli cosa dire… loro un po’ ripetevano, un po’ continuavano a guardare me e Fabio… Cosa non ha funzionato?».

«Oggi io e Fabio abbiamo deciso di giocare con il cappello magico. E, per contestualizzarlo meglio, ho proposto di fare un viaggio nel “Regno delle trasformazioni”. (Questa idea di viaggiare per arrivare in un luogo magico mi sembra interessante ed è tutta da sviluppare)13. La reazione dei bambini è stata incredibile! L’idea del viaggio è piaciuta tanto (devo ricordarmi di tornare su questo aspetto e di lavorarci ulteriormente) e abbiamo iniziato a simulare di prendere diversi mezzi di trasporto: la macchina, il treno, l’aereo… Poi ho dichiarato di essere finalmente in questo luogo magico e ho trovato il cappello. Lo abbiamo prima indossato io e Fabio: a me faceva starnutire, Fabio invece iniziava ad avere prurito e a grattarsi… i bambini ridevano da morire! Abbiamo sperimentato altre situazioni e poi i bambini hanno iniziato a indossare il cappello. Che atti creativi! G. ha cominciato ad abbaiare… M. faceva smorfie e versi strani… L. ha cominciato a parlare con un vocione… Molti bambini hanno interpretato quanto visto tramite me, Fabio o altri compagni, ma molti hanno dato vita a nuove creazioni. È stato molto bello: toccare con mano il potere creativo dei bambini che giocano al teatro».

«Ormai mi sembra chiara una cosa: la prima parte dell’incontro è sempre fonte di gioia e interesse per i bambini… ma poi, che succede? Iniziano ad annoiarsi, a volte si perdono completamente. Gli piace ascoltare storie, gli piacciono i giochi con il corpo o quando ci trasformiamo ma… con le scenette l’incantesimo si spezza! La «magia» sembra frantumarsi e l’incontro diventa faticoso, per i bambini e anche per noi!».

«Ieri abbiamo fatto delle camminate con emozioni diverse, perché all’inizio abbiamo raccontato una storia sulle emozioni, e mi sembrava coerente sviluppare questo tipo di lavoro… Ma devo aver sbagliato qualcosa. Ho condotto l’attività in modo troppo “direttivo”, come fossero allievi adulti di un laboratorio teatrale. Mancava un “collante magico”, non so come spiegare… Non è stata un’attività fallimentare ma nemmeno così esaltante. Poi fortunatamente Fabio è intervenuto con il gioco delle porticine, per drammatizzare le emozioni attraverso il viso, e i bambini si sono divertiti molto. Fabio ha sempre il potere di farli ridere!».

«Dobbiamo iniziare a preparare la recita di fine anno! L’idea mi spaventa. Primo perché non l’ho mai fatto. Secondo perché non riesco a immaginare il risultato finale. I genitori giudicheranno il nostro lavoro vedendo questa rappresentazione? Mi sento sotto esame! Saranno sotto esame anche i bambini? Io e Fabio abbiamo scritto un breve copione… dovrebbe funzionare. Dal prossimo incontro iniziamo a lavorarci con i bambini».

«Ormai le prove della recita procedono. A dire la verità i bambini non sembrano divertirsi tanto e questo mi dispiace! Quando proviamo le varie scenette i bambini che restano nel semicerchio sono molto distratti, forse annoiati… alcuni si sdraiano sul pavimento o si mettono a chiacchierare. Alcuni si alzano e vanno a prendere dei giocattoli! Che frustrazione in certi momenti! Anche i bambini chiamati direttamente in causa, mentre provano, non sembrano particolarmente coinvolti: ripetono movimenti e battute, ma non mi sembrano entusiasti!».

«Oggi ho fatto conoscere ai bambini un personaggio magico che ho ideato. Avevo bisogno di ricreare momenti di complicità e divertimento. Si chiama Pastrocchia, è una piccola ranocchia e quando parla sbaglia le parole. Inizialmente sbagliava nel pronunciare il nome di Fabio (lo chiama Pablo) e questo gioco fra noi faceva ridere tantissimo i bambini. Cercherò di utilizzare questo personaggio per “risvegliare” i bambini in alcuni momenti, durante le prove, per interagire insieme. Credo che avere diversi personaggi “costanti”, ognuno con caratteristiche specifiche, possa aiutare molto. Mi vengono in mente, ad esempio, personaggi più buffi per ridere insieme, personaggi legati alle emozioni, alle coccole ecc. Devo lavorarci con calma!».

«Oggi incontro pesante. A ripetere tutta la sequenza di scenette. Poca, pochissima attenzione da parte dei bambini. Molti momenti di caos. L’insegnante di classe che ha perso la calma… aiutoooooo!».

«Oggi abbiamo interrotto la prova della recita e Fabio ha fatto delle magie ai bambini. Avevano bisogno di ridere un po’! Anche noi avevamo bisogno di respirare un’atmosfera più giocosa e allegra… il problema è proprio questo: con le prove della recita stiamo perdendo il piacere di giocare».

«La recita è quasi pronta… i bambini sanno più o meno cosa fare e dire. Però… mi sono venuti tantissimi dubbi. Ma a che serve tutto questo? Che senso ha per i bambini? Oggi durante la prova V. mi ha detto: “Ma non giochiamo più al teatro bello?”. E io: “Ma ci stiamo giocando al teatro! Stiamo preparando uno spettacolo bellissimo”. E V.: “A me mi piaceva il teatro che facevamo prima, con tutte le magie”. Come darle torto? Da quando abbiamo iniziato a montare la recita non giochiamo con il corpo, non ci trasformiamo e… ridiamo meno! Mi sembra tutto un: “Adesso tocca a te…”, “Attento, non ti distrarre!”, “Sorridete mentre dite queste cose!”… E l’insegnante di classe che incalza: “Alzate la voce! Mica vi sentono i genitori se parlate così piano. Che facciamo, l’acquario con i pesci?”.

«La recita è stata fatta! I genitori erano abbastanza soddisfatti… anche le maestre. A me è sembrato tutto un affanno, uno stress. Questa esperienza mi lascia amareggiata e perplessa. Ho scelto di fare l’operatrice teatrale per realizzare recite e omologare i bambini? Fare teatro con i bambini è questo? Qui c’è qualcosa che non funziona. C’è qualcosa da rivedere. Adesso ci sono le altre recite da fare con le altre classi… aiuto! E poi ho tutta l’estate per mettermi a studiare e per cercare risposte».

Adesso la macchina del tempo ci porta in quella fondamentale – per me – estate del 2000 e nell’anno scolastico 2000/2001… passavo il tempo libero a studiare in biblioteca… scoprivo la pedagogia… con me sempre un quaderno per prendere appunti. Stava nascendo il Metodo Teatro in Gioco®. Era ancora un minuscolo semino ma iniziava a esistere.

«Come ho fatto a pensare di fare teatro con i bambini ignorando la pedagogia? Come ho potuto pensare che sarebbe bastata la mia formazione teatrale, come attrice, senza prendere in considerazione i bisogni dei bambini? Senza conoscere il loro modo di apprendere?».

«Maria Montessori: aiutami a fare da solo. È questo l’obiettivo da raggiungere! Con i percorsi teatrali vorrei cercare di raggiungere lo stesso obiettivo: aiutare i bambini a sentirsi indipendenti, autonomi, capaci. Non possiamo utilizzare il teatro per fare la recita, per manovrare i bambini come marionette. Prima cosa: abolire scenette e recite perché non lavorano sull’autonomia e sulla libertà del bambino ma lo trasformano in un esecutore. Il bambino non è un suddito al servizio dell’adulto… perché invece finiamo proprio per trattarlo così? Pensando alla recita credo sia accaduto proprio questo. Devo pensare al laboratorio teatrale come a uno spazio per tirar fuori le idee del bambino, non per mettere dentro alla sua testa le mie. Devo rivedere tutto il percorso per individuare (o ideare ex novo?) attività e giochi che possano promuovere la libertà espressiva e la creatività».

«Voglio iniziare a ideare delle favole “teatrali”14 (devono sostituire le scenette) per drammatizzare i personaggi direttamente insieme ai bambini, in modo corale».

«Abbiamo sei nuove classi della scuola dell’infanzia! Si comincia fra un mese! Io e Fabio sperimenteremo il nostro nuovo approccio teatrale!».

«Ho scritto la mia prima fiaba “interattiva”. La chiamo interattiva perché i bambini potranno interagire con me direttamente nella fase del racconto; potranno drammatizzare i personaggi senza sentirsi osservati e giudicati come avviene nelle scenette. La drammatizzazione avviene direttamente durante la narrazione, nel nostro cerchio. La fiaba si chiama Caterina e Giacomone: sono una mano e un piede e hanno voci molto diverse e caratterizzate, una acuta (la mano), una grave (il piede). Ho pensato a due personaggi “corporei” da interpretare direttamente utilizzando la nostra mano e il nostro piede. Ho così pensato di tradurre il lavoro di interpretazione che avevo provato a fare attraverso la scenetta in una modalità operativa più in linea con le esigenze dei bambini. In questo modo lavoriamo sull’interpretazione dei personaggi, sulla voce, sul corpo in modo molto diretto e giocoso. Vedremo la reazione dei bambini! Io intanto continuo a familiarizzare con i miei Caterina e Giacomone!».

«Non posso aspettare di arrivare a casa per verbalizzare le mie sensazioni, approfitto della pausa caffè al bar per scrivere: WOW! I bambini si sono appassionati e divertiti interpretando Caterina e Giacomone! Le mani e i piedi dei bambini… le loro voci hanno letteralmente riempito di energia ed entusiasmo il nostro cerchio delle storie! È stato fantastico!».

«Considerazioni post laboratori: lo spettacolo di fine anno nelle varie classi è andato bene. L’idea di creare il “contenitore circo” come tessuto narrativo e filo conduttore delle varie situazioni da rappresentare è stato vincente. Non ho toccato con mano quel senso di frustrazione dell’anno scorso, i bambini si sono divertiti a interpretare i clown e i vari personaggi del circo. Tutto è stato più “naturale”, più giocoso. Il mio approccio più sereno. Ma non è ancora questo ciò che voglio. Non è ancora la “formula” giusta. Dobbiamo arrivare a eliminare completamente l’aspetto dell’esibizione, ma siamo già sulla giusta strada. Rispetto alle recite dell’anno scorso non c’è paragone!».

Nei successivi cinque, sei anni tutto ha preso una forma più solida. La struttura degli incontri è stata codificata. La fiaba interattiva è diventata un elemento costante in quasi tutti gli incontri. Ho trovato in questa tipologia di fiaba uno strumento pedagogico per sperimentare il linguaggio teatrale con i bambini e per dar spazio alle intelligenze multiple e così ho iniziato a ideare fiabe interattive legate a campi d’esperienza e linguaggi specifici e le ho «classificate». Sono sempre partita da questa domanda per ideare una nuova fiaba interattiva: su quali obiettivi educativi voglio lavorare attraverso la drammatizzazione di questa storia? Ho fatto un immenso lavoro sulle fiabe interattive e sono nate fiabe corporee/danzate, vocali/rumorose, emozionanti, sensoriali. Ho studiato, fatto ricerca, ho ampliato lo sguardo: Teatro in Gioco è diventato qualcosa «oltre» il fare teatro… è la fase embrionale di quella che poi inizierò a chiamare Pedagogia in Gioco.

Vi riporto alcuni punti cruciali nel percorso di creazione del Metodo Teatro in Gioco® e nella mia esperienza diretta:

«Oggi abbiamo deciso di sperimentare una nuova modalità per “drammatizzare” la storia. Dopo aver raccontato la storia, Fabio ha improvvisato una camminata, chiedendo ai bambini di seguirlo, per andare insieme in questo bosco magico. (A dire il vero questa modalità è stata sperimentata, casualmente, in una classe della scuola primaria ed è stata un’esperienza meravigliosa che abbiamo deciso di provare anche con i più piccoli). Hanno cominciato a simulare di camminare in mezzo agli alberi, di trovare un ruscello, hanno salutato uccellini e raccolto foglie… è stata un’esperienza meravigliosa! I bambini “erano nel bosco”, insieme a Fabio: è stata una drammatizzazione vera e propria, senza forzature, senza imposizioni. Devo assolutamente sviluppare questa prassi, deve diventare il “cuore” di una drammatizzazione a misura di bambino».

«La struttura degli incontri che ho ideato ormai è stata codificata e funziona: rituale/fiaba/viaggio (sarà il ponte fra la narrazione e la drammatizzazione). Questi elementi saranno costanti in ogni incontro».

«Ho scoperto il meraviglioso mondo di Maria Fux! Resto senza parole studiando il suo lavoro… Ho partecipato a un seminario illuminante in cui abbiamo danzato gli elementi naturali (un percorso che in modo diverso avevo già esplorato attraverso il teatro, con il Metodo Costa e altri percorsi espressivi, ma non così!). Ciò che qui mi sorprende è la libertà che sento nel mio corpo… che non segue un codice prestabilito ma si esprime totalmente, come un flusso che scorre… una sensazione bellissima!».

«Bruno Munari è semplicemente geniale. Il suo approccio pedagogico al tatto, all’arte da sperimentare insieme ai bambini mi sta appassionando moltissimo. Il tatto – toccare, sentire, scoprire, percepire attraverso la “pelle” – è fondamentale anche nel linguaggio teatrale: quanti esercizi ho sperimentato personalmente a scuola di teatro tratti dal Sistema di Stanislavskij e dal TdO per sensibilizzare la capacità di comunicare attraverso il tatto? Perché non creare un legame fra tatto e teatro a misura di bambino?»15.

«Metodo Teatro in Gioco: il teatro che si mette in gioco… il gioco come elemento centrale per fare teatro… il teatro a misura di bambino. A me e a Fabio questa dicitura piace molto. Rappresenta il senso delle nostre ricerche. Sì… ci rappresenta molto!».

«Sto scoprendo la meraviglia della teoria dei cento linguaggi dei bambini… Dobbiamo assolutamente saperne di più! Andare a Reggio Emilia, visitare Reggio Children, andare al Centro Documentazione per conoscere meglio questo approccio meraviglioso. Transitare da un linguaggio all’altro: è possibile anche nel percorso teatrale».

«Ho iniziato a codificare alcuni rituali per creare una struttura più identitaria: per viaggiare prenderemo un “tappeto volante”. Ho iniziato a provarlo e a sperimentarlo da sola a casa! Fabio mi guardava e rideva! È venuto fuori un gioco teatrale dinamico fatto di voce e gesto corporeo, e ci accompagnerà ogni volta nel passaggio dalla storia al viaggio».

«Negli incontri le emozioni diventano sempre più centrali. Ho iniziato a scrivere fiabe interattive incentrate sulle emozioni per drammatizzarle insieme ai bambini. I bambini si stanno affezionando a personaggi e storie. Il topolino Gelsomino ci sta aiutando ad affrontare la paura e ho finalmente ideato una fiaba “sensoriale”: mettiamo in gioco le mani».

«Con le fiabe rumorose esplorare la voce diventa un gioco! È lo strumento giusto per portare avanti un’educazione vocale con i bambini così piccoli. E sto notando che anche i bambini che hanno qualche difficoltà di linguaggio riescono a mettersi in gioco quando drammatizziamo le storie, riescono a sperimentare i suoni, ad articolare. È incredibile! Con la nuova fiaba che ho ideato, quella con le vocali che fanno la rivoluzione ed escono dal libro, i bambini si sono divertiti tantissimo, ma soprattutto anche i più silenziosi hanno giocato con la voce senza alcun timore».

«Le fiabe corporee (mi piace chiamarle anche danzate) hanno un potenziale incredibile: il corpo diventa lo strumento per raccontare storie. Mi sorprendo ogni volta osservando i bambini intenti a interpretare personaggi, a diventare piume leggere, sassi immobili, onde del mare che fluttuano nello spazio. Mi sorprendo del silenzio che si crea, magico, quasi surreale mentre i corpi danzano. Cerco di tradurre a misura di bambino diverse esperienze tratte dal Metodo di Maria Fux e così la danza con la stoffa diventa una storia narrata con il corpo per colorare l’aria; e con i giornali – che suonano nello spazio – scacciamo la paura insieme ai bambini. È meraviglioso da sperimentare in classe! Il corpo deve essere protagonista assoluto».

Eccoci di nuovo nel tempo reale. Qui e ora. Negli anni successivi nasceranno anche fiabe matematiche, grazie a Fabio che porterà la matematica nel Metodo Teatro in Gioco®, fiabe interattive naturalistiche per creare un legame con l’outdoor education. E ancora fiabe incentrate su tanti temi diversi: identità, diversità, ambiente, empatia, gentilezza, autostima. Lavorerò sempre di più utilizzando personaggi-pupazzi come mediatori didattici relazionali, partendo dalle mie fiabe interattive. E così il personaggio di Ricciolina sarà costante nel percorso di educazione emotiva, o Urlastrilla ci accompagnerà alla scoperta di un silenzio amico. Sempre di più utilizzerò mappe per esplorare luoghi «magici», che avranno non solo la funzione di oggetto narrante, ma saranno anche e soprattutto dei facilitatori: le mappe sono estremamente utili per permettere ai bambini con bisogni speciali di restare concentrati durante l’incontro, per seguire e ricostruire le sequenze narrative, per orientarsi nel percorso che stiamo svolgendo, per rendere più concreti concetti astratti. Analogamente inventerò e codificherò oggetti simbolici da utilizzare nei percorsi: il barattolino delle parole (per lavorare con la voce), la bottiglietta con la polvere di stelle (per favorire momenti di ascolto attivo e creare un’atmosfera poetica), le scatoline delle emozioni (per lavorare sulle emozioni), la borsa dell’autostima (per rafforzare l’autostima e l’ottimismo) e tanti altri.

Negli anni diventerà più corposa la parte dedicata al confronto dialogico con i bambini, per costruire nuovi significati partendo dalla storia raccontata o da alcune tematiche, e mi interesserò sempre di più al «pensiero filosofico». Le esperienze sul campo mi hanno permesso di consolidare prassi e attività. Di riflettere, modificare, arricchire, semplificare. La ricerca costante mi ha fornito ulteriori consapevolezze. I miei orizzonti sono diventati sempre più vasti: attraverso lo studio e frequentando corsi mi sono accostata alla danza terapia, all’arteterapia, al Teatro dell’Oppresso e al teatro sperimentale. L’esperienza formativa fatta a Napoli, con il Living Theatre e Judith Malina in persona, è stata per me determinante per abbracciare un teatro più libero, intenso, corporeo, sociale. Questa esperienza lascerà significative tracce nel mio modo di fare teatro, anche a scuola con i bambini della primaria. La struttura dei laboratori per bambini è stata ampiamente sperimentata e codificata, sia per la scuola dell’infanzia che per la primaria. La recita definitivamente abolita, senza se e senza ma.

Abbiamo indagato la struttura di un incontro teatrale, proviamo a fare di più: come si costruisce un intero laboratorio?

Costruire il laboratorio teatrale

Proviamo ora a ragionare sulla struttura di un intero laboratorio teatrale. Alcuni aspetti da tenere a mente.

Delineare un percorso composto da diversi incontri, strutturati come è stato analizzato. L’ideale sarebbe svolgere il laboratorio durante tutto l’anno scolastico; una volta a settimana.

In ogni incontro sarà centrale una fiaba interattiva che andremo a sviluppare attraverso il gioco teatrale e la pluralità dei linguaggi, come abbiamo analizzato insieme con La città senza colori. Nei miei libri Io racconto… tu ascolti… insieme giochiamo! e Ancora racconto… trovate molte fiabe interattive che vi daranno la possibilità di costruire diversi incontri, ad esempio L’incontro con Caterina e Giacomone, L’incontro con gli gnometti, L’incontro con Ughetto il bruchetto, L’incontro con Ricciolina, L’incontro con il topolino Gelsomino.

Ho fatto riferimento a queste fiabe perché ci offrono l’opportunità di esplorare campi d’esperienza differenti e sviluppare intelligenze diverse. La fiaba Caterina e Giacomone ci consente di lavorare sull’educazione vocale, sulla consapevolezza del sé corporeo, sui sensi, sul tema dell’amicizia, sull’empatia; Gli gnometti si muovono strani! mette l’accento sul valore della nostra identità e ci permette di lavorare sul ritmo vocale e gestuale; Ughetto il bruchetto è una fiaba corporea e ci permette di lavorare sull’identità personale, l’autostima e i cambiamenti; Ricciolina e la valigia delle emozioni ci aiuta a nominare, riconoscere e drammatizzare le emozioni sviluppando l’intelligenza emotiva; La paura di Gelsomino ci permette di affrontare le paure insieme ai bambini e ci fa svolgere un lavoro sensoriale e tattile.

Per aiutarvi a comprendere meglio, vi riporto la struttura di uno di questi incontri: l’incontro con Ughetto il bruchetto.

• Rituale iniziale.

• Fiaba interattiva Ughetto il bruchetto: nel cerchio delle storie raccontiamo la fiaba drammatizzando insieme il personaggio del bruchetto lagnoso e brontolone; giochiamo con la mimica facciale e la voce; mettiamo in evidenza due azioni principali: strisciare e volare. Torneremo a lavorarci dopo il viaggio, attraverso il linguaggio corporeo.

Ascoltate la fiaba in questo video:
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Dopo la narrazione diciamo ai bambini: «Che ne dite di andare a conoscere il bruchetto? Si trasformerà in farfalla?».

• Tappeto volante/viaggio.

• Drammatizzazione, fiaba corporea: noi diventiamo i personaggi. Interpretiamo i bruchetti che strisciano, poi diventiamo leggere farfalle che si muovono nello spazio. È un’attività molto suggestiva e ricca di significati simbolici ed esistenziali. Al termine dell’esperienza espressiva parliamone insieme ai bambini: Ughetto si è trasformato… secondo voi perché? È cresciuto? È diventato più grande, più indipendente? Diamo spazio ai pensieri dei bambini. E per voi come è stato interpretare il cambiamento? Cosa avete provato? Sviluppiamo autoconsapevolezza emotiva. Questa fiaba, con il suo percorso espressivo, è stata spesso utilizzata dalle educatrici e dalle insegnanti per lavorare sulla continuità nido/infanzia o infanzia/prima elementare, accompagnando i bambini in questa delicata fase di passaggio e trasformazione.

• Rituale finale.

• Attività grafica: rappresentiamo i personaggi; condividiamo emozioni e pensieri.

Nel tempo sono nati anche laboratori tematici, per lavorare attraverso il linguaggio teatrale su contenuti/competenze/temi specifici. In questi percorsi una fiaba interattiva introduce la tematica e il luogo magico che andremo a esplorare. Il personaggio protagonista della fiaba diventa «costante» in tutto il percorso e ci accompagna in ogni incontro per costruire significato insieme ai bambini.

Ad esempio, la fiaba Caterina e Giacomone diviene sfondo semantico del laboratorio «Nel Regno delle mani e dei piedi»: percorso che può essere strutturato in 4/6 incontri per lavorare sul linguaggio corporeo, sensoriale, tattile. Oppure Ricciolina e la valigia delle emozioni diventa il filo conduttore del laboratorio «Emozioni in gioco», incentrato sull’educazione emotiva: percorso che possiamo strutturare in diversi incontri (anche per un intero anno scolastico), esplorando tutte le emozioni primarie (e se vogliamo anche quelle secondarie, sociali) attraverso il gioco del teatro e la pluralità dei linguaggi.

Analizziamo insieme un percorso tematico: pronti a prendere il tappeto volante? Vi porto con me nel «Regno delle mani e dei piedi».

Laboratorio «Nel Regno delle mani e dei piedi»

Benvenuti nel Regno delle mani, per guardare le cose con le dita… Toccare, sentire… che bello che è! Mani! Piccoline, minute, paffute di bambini e di bambine… Vieni nel Regno della mani…

(canto che ho ideato per accogliere i bambini nel Regno delle mani)

In un primo incontro i bambini conoscono i personaggi di Caterina e Giacomone attraverso la fiaba interattiva: drammatizziamo insieme i personaggi della mano canterina, che canta con la vocina fina (tonalità acuta) e del piedone con un grosso e basso vocione (tonalità grave), che ha anche il raffreddore. Permettiamo così ai bambini di interpretare i personaggi, di «essere» la mano Caterina e il piede Giacomone: in ogni personaggio voce e corpo trovano accordo, si esprimono insieme. La mano si muove e canta. Il piede si muove, parla e starnutisce.

Dopo la fiaba prendiamo il tappeto volante: andiamo a conoscere il mondo di Caterina e Giacomone, ossia il Regno delle mani e dei piedi. Questa dimensione magica mi permetterà di esplorare con i bambini attività teatrali, sensoriali, corporee, manuali, artistiche legate a questi due preziosi strumenti: mani e piedi. Fondamentali sia dal punto di vista pedagogico che teatrale, possiedono valenze educative ed espressive rilevanti.

Le mani sono fra i primi strumenti di conoscenza per il bambino, gli consentono di aprirsi all’altro, al mondo, di toccarlo. «Sono il luogo del corpo che lavora e sente di pelle e agisce nel modo, la prima parte di sé che va oltre sé, nel regno fuori, quello degli oggetti e dei corpi altrui»16. Le mani sono anche l’organo dell’intelligenza, come ha evidenziato Maria Montessori: in connessione con il pensiero, la mano progetta, costruisce, «pensa». Nel teatro le mani hanno il potere di comunicare un’emozione, le mani del narratore plasmano la storia: «Le mani del narratore si muovono a suggerire oggetti, materia minuta, il bordo di un tavolo, la groppa di un cavallo, la consistenza di un melograno, una tazza, la corteccia di un albero, e quegli accenni di sostanze appena toccate attivano empaticamente nell’ascoltatore il senso tattile delle proprie mani, e la materia invisibile si fa allora presente e consistente»17.

I piedi accompagnano il bambino verso la conquista dell’autonomia e «nella storia della pedagogia, il camminare è sempre stato considerato un momento ideale per esercitare e formare il pensiero»18. Camminare è un’attività ricca di valenze espressive e simboliche, strettamente legata al pensiero. Nel teatro i piedi «sostengono» il personaggio, fisicamente ed emotivamente, danno «corpo» alle azioni, all’andatura, alla postura, al ritmo del suo movimento. Non credo sia un caso che in quasi tutti i training teatrali per allievi adulti, si inizi dal camminare. E che Stanislavskij abbia associato alla camminata molti esercizi per lavorare sulla costruzione del personaggio. «I piedi possono rivelare come ci sentiamo. Piccole variazioni alla camminata regolare possono raccontare al mondo circostante se stiamo passando una buona giornata o no»19. Nei vari incontri con i bambini, andremo a lavorare per giocare, attraverso molteplici linguaggi, con le mani e/o con i piedi.

Con le mani: sperimentiamo nel cerchio delle storie giochi teatrali e «trasformativi» con le mani. Le mani diventano farfalle, onde del mare, pioggia che cade… Le mani interpretano azioni con oggetti immaginari: suonano un pianoforte, raccolgono pezzetti di vetro, accarezzano un cucciolo di cane. Le mani toccano: sperimentiamo attività sensoriali attraverso diverse proposte, dalle scatole sensoriali (con riferimento a Maria Montessori) alle fiabe tattili (con riferimento a Bruno Munari); esploriamo anche i materiali naturali come la terra da toccare, trasformare (con l’aggiunta dell’acqua), plasmare, utilizzare come materia pittorica. Le mani incontrano il colore: sperimentiamo attività di pittura gestuale; dipingiamo con le mani, con le spugne; indaghiamo segni e gesti diversi, dall’impronta allo scarabocchio. Le mani «pensano» e costruiscono: offriamo semplici fogli di giornale ai bambini e lasciamoli liberi di creare oggetti fantastici20.

Con i piedi: andiamo a scoprire le camminate fantasiose! Sperimentiamo camminate con passi, movimenti e ritmi diversi. Drammatizziamo situazioni differenti: camminiamo immaginando di stare su un soffice prato, di immergere i piedi nell’acqua, di attraversare la sabbia che scotta. I piedi «sentono»: sperimentiamo percorsi sensoriali a piedi nudi; giochiamo con il colore e lasciamo le nostre tracce.

Ogni incontro inizierà nel nostro cerchio delle storie con il rituale. I personaggi-pupazzi di Caterina e Giacomone ci permetteranno di rafforzare l’identità del percorso. All’inizio di ogni incontro torneranno a parlare con i bambini e noi potremo inserire una storia o un albo illustrato legato alle attività che svilupperemo. Con il viaggio nel «Regno delle mani e dei piedi» in ogni incontro andremo a sperimentare le attività che vi ho descritto.

Per approfondire questo percorso tematico ascoltate la fiaba Caterina e Giacomone, che trovate in questo video:
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Guardate il video «Laboratorio nel Regno delle mani e dei piedi».
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Vorrei ora riportare l’attenzione sul mio «diario» perché sono emerse considerazioni che sono poi diventate prassi, modalità operative codificate e scelte pedagogiche chiare. In primo luogo la fiaba interattiva è stata adottata come strumento teatrale a misura di bambino, che sostituisce definitivamente la scenetta. Cerchiamo di indagare meglio questa scelta.

Una scelta pedagogica chiara: no alla scenetta!

Per molti addetti ai lavori (insegnanti di classe ma anche attori e operatori teatrali che conducono i laboratori in classe) la scenetta è l’essenza del fare teatro. Un po’ come la recita, e infatti, scenetta e recita sono fatte della stessa pasta: hanno in comune le stesse matrici.

In entrambe il bambino – d’età compresa fra i due e i sei anni – è sostanzialmente un esecutore. Vorrei spiegarmi meglio, analizzando questa proposta operativa in modo più dettagliato e argomentando le motivazioni del mio rifiuto.

Immaginiamo il seguente contesto: l’insegnante legge una storia che racconta le vicende di alcuni personaggi, ipotizziamo si tratti di Cappuccetto Rosso e del lupo. Dopo la lettura invita i bambini a interpretare i personaggi. Una bambina farà Cappuccetto Rosso, un bambino il lupo: cosa accade ora? I bambini dovrebbero iniziare a interpretare i dialoghi presenti nella storia, creando una situazione affine alla narrazione ma, possibilmente, anche frutto di un intervento personale. Si tratta di ricostruire il contesto della storia, ricordando le sequenze e interpretando i personaggi. I bambini di due-sei anni sono in grado di farlo? In modo autonomo, come ricerca spontanea? In modo giocoso, come sperimentazione? Quello che stiamo loro proponendo, da un punto di vista didattico, è un’improvvisazione su testo: quella che chiamiamo scenetta non è altro che questo. Siamo sicuri che sia una proposta adeguata e stimolante per i bambini di questa età?

Quando ho iniziato a condurre i primi laboratori teatrali con i bambini, nel 1999/2000, non avevo riflettuto in modo critico su tanti aspetti. Anch’io nelle mie prime esperienze ho proposto diverse «scenette»: ma è stata la reazione stessa dei bambini a mettermi in allarme. Durante queste micro-rappresentazioni i bambini erano piuttosto goffi e a disagio. Mostravano chiaramente di non ricordare il testo, o meglio di non capire esattamente cosa fosse necessario fare. «Che devo dire?» era la reazione più comune. Mi trovavo così a ripercorrere più volte a voce alta i passaggi della storia e a suggerire ai bambini qualcosa da dire.

Come mai durante i giochi corali, le fiabe, i giochi corporei i bambini si divertivano e invece in quelle drammatizzazioni perdevano interesse e sembravano piuttosto spenti e inibiti? Avrei potuto pensare: i bambini sono distratti, o timidi, o come si dice troppo spesso oggi «non sanno concentrarsi». Invece ho preferito pensare: cosa c’è che non va nella mia proposta? Penso di aver trovato la risposta in tante ricerche che mirano a un apprendimento incentrato sul fare, sull’esperienza giocosa, su un modello pedagogico non direttivo. Far fare una scenetta a dei bambini così piccoli significa solo «dir loro cosa devono fare». Ma, in questo modo, potrei sembrarvi troppo generica. Invece troviamo risposte concrete anche nell’ambito della pedagogia teatrale. Chiedere ai bambini di fare una scenetta partendo da una storia letta o raccontata significa chiedergli di «improvvisare» su quella storia.

La parola improvvisazione è usata in molti laboratori per indicare le operazioni che consentono all’attore di costruirsi materiali espressivi e presenza. […] La presenza dell’improvvisazione nella pratica pedagogica è legata al bisogno di non richiudersi in tecniche predefinite, si pone come sinonimo di creatività o di possibilità di libertà. […] L’attore improvvisa perché ha imparato a esprimere segmentando, notomizzando e poi ricostruendo l’azione interna ed esterna dell’uomo.21

Attraverso l’improvvisazione l’attore prende consapevolezza di una realtà e impara a plasmarla, sperimentarla; è uno strumento per apprendere e scoprire, per liberare un potenziale creativo. Questo è possibile per un bambino della scuola dell’infanzia? È in grado di cogliere, analizzare e sintetizzare questo processo così articolato? Può accogliere una storia, scomporla in tempo reale, prendere atto del personaggio che deve interpretare e sperimentarsi in questa azione creativa? La risposta è ovvia.

Ma qualcuno potrebbe replicare: e chi si sogna di chiedere tutto questo a un bambino? Nessuno si aspetta questo da lui. Ma allora, vi chiedo: a cosa serve far fare un’improvvisazione su testo a un bambino di questa età? Non è un’operazione didattica fine a sé stessa? Se non gli permette di sperimentare, apprendere, esplorare nuove conoscenze, a cosa serve la scenetta? Fosse almeno divertente avremmo trovato comunque una risposta valida: serve a far divertire il bambino. Ma non è così. Il bambino non si diverte a interpretare un personaggio utilizzando questa modalità perché non può cogliere il significato espressivo né l’aspetto creativo della nostra proposta. Un adulto, improvvisando su un testo, può trovare mille motivi per appassionarsi e sentirsi coinvolto: far nascere un personaggio da un contesto dato, plasmarlo tout court, osare, giocare con il corpo e la voce. Per un bambino si tratta solo di fare uno sforzo mnemonico, cercando di ricordare i passaggi della storia, e di replicare quello che l’adulto gli suggerisce di fare. Non credo che questo provochi un grande piacere né un sano divertimento.

Significa inoltre, dal punto di vista emotivo, rischiare di far sentire il bambino inadeguato perché incapace di soddisfare la nostra richiesta, e questo può provocare disagio e frustrazione. Dovremmo rafforzare l’autostima del bambino, non minarla attraverso richieste prive di fondamento. Fallire ha senso rispetto a una sperimentazione adeguata all’età del bambino: sbagliando si impara, provare e sbagliare sono le strade che portano verso la conoscenza. Ma questo ha senso se proponiamo delle attività in linea con le capacità del bambino, per consentirgli una crescita e un’evoluzione. L’adulto di riferimento dovrebbe essere guida e facilitatore, costruendo quell’impalcatura concettuale e culturale necessaria al bambino per acquisire nuove competenze.

Questa funzione di supporto è nota come scaffolding (Bruner) e serve per accompagnare il bambino in quella che Vygotskij definisce zona di sviluppo prossimale, che indica la differenza fra ciò che il bambino può già fare da solo e ciò che può fare con il nostro aiuto: è, in sostanza, la differenza fra lo sviluppo attuale e lo sviluppo potenziale. Ciò presuppone la proposta di attività più complesse e sfidanti ma sempre in linea con le competenze del bambino. Per questo proporre la scenetta ai bambini in età prescolare è una scelta fallimentare. Nel corso di formazione sul linguaggio teatrale che ho condotto per le educatrici e le insegnanti di Roma Capitale, mi sono concentrata molto su questo aspetto, per me sostanziale. Molte insegnanti sono abituate a utilizzare la scenetta con i bambini, perché è, in modo quasi automatico e scontato, lo strumento divenuto paradigmatico del fare teatro. Alla mia domanda «Chi, in classe, propone ai bambini di fare le scenette?» molte insegnanti rispondono di usare questa modalità operativa da sempre. Quando «scompongo» e analizzo la scenetta in tutte le sue componenti strutturali e semantiche, le insegnanti restano sempre un po’ perplesse: «Non avevo mai riflettuto su tutti questi aspetti. Non pensavo di utilizzare uno strumento così inadeguato» è la considerazione immediata per molte di loro. Spostare lo sguardo, cambiare prospettiva: occorre questo per trasformare uno strumento operativo adatto agli adulti (e ai bambini più grandi) in uno strumento adatto a bambini in età prescolare. Nel corso di formazione, quando arrivavo a questo punto, procedevo con un esempio pratico.

Vi racconto una storia. «C’era una volta un villaggio di gnometti. Ogni gnometto era molto felice e soddisfatto perché poteva svolgere il proprio lavoro, con un ritmo specifico. Tutti erano diversi e ognuno contribuiva al benessere del gruppo. Gnometto Pepetto, il falegname, tagliava il legno per tutti gli gnometti del villaggio, usando la sua grande sega, con il suo ritmo speciale ed esclamava: “Ah, come mi piace questo lavoro!”. Gnometta Pepetta, la cuoca, preparava le zuppe per tutti, e mescolava la zuppa con il suo ritmo: “Ah, come sono buone le mie zuppe”. Gnometto Pepone, il musicista, suonava il suo trombone per tutti, con il suo ritmo: “La mia musica rallegrerà tutto il villaggio”. Tutti erano molto felici, ma un giorno, arrivò nel villaggio Limoso, un folletto dispettoso, che decise di fare un dispetto agli gnometti: “Voglio cambiare il loro ritmo. Voglio farli muovere lenti come lumache”. E tutti iniziarono a muoversi molto lentamente».

Interrompo la narrazione a questo punto e spiego: «Questa storia è la mia fiaba Gli gnometti si muovono strani! Se io la leggessi ai bambini, cosa dovrei fare poi per creare una drammatizzazione?». Alcune insegnanti mi rispondono: «Dovremmo fare la scenetta». Riprendo io: «Certo, se seguissi la prassi canonica, dovrei chiedere ai bambini di interpretare i quattro personaggi della storia: i tre gnometti e il folletto dispettoso. E dovrei chiedere ai bambini di improvvisare la scena, seguendo la storia: “Cosa diceva lo gnomo falegname? Come si muove?”. E quel bambino dovrebbe interpretare, autonomamente, quel personaggio, cercando di ricreare il contesto narrativo. Sarà molto probabile vedere il bambino impacciato rispetto alla nostra consegna, e noi finiremmo per suggerirgli cosa dire e come muoversi. Ecco la modalità operativa che stiamo cercando di superare, perché, analizzandola, ci siamo resi conto della sua inadeguatezza. Spostare lo sguardo, cambiare prospettiva. La storia, così come l’ho raccontata, non si presta per dar vita a una drammatizzazione a misura di bambino. Non è un problema di contenuti ma di linguaggio. Per fare questo esempio ho infatti “stravolto” la mia fiaba Gli gnometti si muovono strani!22, che in realtà nasce come una fiaba interattiva e presuppone la partecipazione diretta dei bambini, che interpretano i personaggi diventando attori protagonisti della narrazione».

Proviamo quindi a raccontare la stessa storia con un linguaggio diverso: «C’era una volta un villaggio di gnometti. Ogni gnometto era molto felice e soddisfatto perché poteva svolgere il proprio lavoro, con un ritmo specifico. Tutti erano diversi e ognuno contribuiva al benessere del gruppo. Gnometto Pepetto, il falegname, tagliava il legno per tutti gli gnometti del villaggio, con la sua grande sega, così: zac, zac, zac, zac [mostrando il gesto; voce e corpo lavorano insieme, si crea così un gesto-suono che rappresenta l’azione]. Gnometta Pepetta, la cuoca, preparava le zuppe per tutti, e mescolava la zuppa con il suo ritmo: ciaf, ciaf, ciaf [mostrando il gesto]. Gnometto Pepone, il musicista, suonava il suo trombone per tutti, con il suo ritmo: pepperepè, pepperepè [mostrando il gesto]. Tutti erano molto felici, ma un giorno arrivò nel villaggio Limoso, un folletto dispettoso, che decise di fare un dispetto agli gnometti: “Voglio cambiare il loro ritmo. Voglio farli muovere lenti come lumache”. E tutti iniziarono a muoversi molto lentamente».

A questo punto gli gnometti continuano a fare il loro gesto-suono ma con un ritmo molto più lento; poi il ritmo diventerà velocissimo… Si lavora sulla voce, sul movimento corporeo, sul ritmo. I bambini si trovano a interpretare tutti i personaggi della storia in tempo reale e attraverso una modalità corale, nello spazio del racconto che diviene interattivo e teatrale. Chi vuole partecipa attivamente (generalmente quasi tutti i bambini). Chi preferisce può restare ad ascoltare e a osservare (che non significa non partecipare!). Questa è una fiaba interattiva, ossia una drammatizzazione strutturata a misura di bambino, e non prevede nessuna scenetta.

Per approfondire il tema delle fiabe interattive potete leggere il mio articolo Fiabe interattive: narrazione, gioco, teatro.
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Queste considerazioni ci portano a un altro categorico no: no alla recita finale. Vediamo insieme perché.

Rinunciare alla recita finale: superare un teatro adultocentrico

Una sequenza di scenette da rappresentare, passando dall’improvvisazione alle battute da imparare a memoria, movimenti stabiliti a priori dall’adulto che il bambino deve solo replicare: signori e signore, vi presento la recita! Prima di analizzare questa prassi dal punto di vista pedagogico vi racconto una breve storia.

C’era una volta una bambina di cinque anni vestita da pecorella. E c’era una sala gremita di persone. La calzamaglia bianca – che oltretutto pizzica! – con una maglietta corta; la sensazione di non essere vestita completamente: «Perché devo stare così davanti a tutti?» pensava quella bambina, provando un senso di disagio. Una voluminosa parrucca di carta crespa bianca, per simulare i riccioloni della pecorella.

Quella bambina ero io e questi sono gli unici ricordi che ho di quella «recita». La mia memoria mi restituisce esclusivamente frammenti e sensazioni di quell’evento, di certo non piacevoli. Eppure questo senso di vergogna non mi ha portata immediatamente a formulare un rifiuto per la recita quando ho iniziato a occuparmi di teatro per e con i bambini. Noi adulti siamo così. Spesso tendiamo a non mettere insieme le cose, a reiterare schemi sbagliati senza rendercene conto. Fortunatamente l’interpretazione della pecorella non mi ha comunque inibita rispetto al linguaggio teatrale; ho scelto di fare l’attrice e da adulta non ho mai provato disagio sul palco. Invece a un mio amico un episodio simile al mio – lui però faceva l’asino – lo ha completamente allontanato dall’idea di iscriversi, anche in età adulta, a un laboratorio teatrale; recitare equivale, nel suo personale immaginario, a «essere ridicolo».

Ho raccolto diverse testimonianze sull’argomento. È interessante notare quanto queste recite scolastiche abbiano lasciato segni vari nei ricordi di tanti adulti. Eppure, per scegliere una strada alternativa con i bambini, per superare lo stereotipo teatro = recita non sono bastati i miei ricordi, ho dovuto toccare con mano i limiti e l’inadeguatezza di questa proposta. Come vi ho già raccontato, mi sono cimentata nella realizzazione di queste piccole recite con i bambini all’inizio del mio percorso come operatrice teatrale e, immediatamente, ho rimesso tutto in discussione.

Ho scelto di non seguire più questa prassi. Ma inevitabilmente arriva scomoda e pungente la domanda da un milione di dollari: come concludere l’esperienza del laboratorio? Non con la recita! È necessario rinunciare a questo prodotto più «spettacolare» per scegliere un’attività adatta alle esigenze dei bambini. È ancora forte e pressante la richiesta della recita: spesso da parte dei genitori, a volte delle stesse insegnanti o coordinatrici. Se leggiamo il testo dei programmi ministeriali per la scuola dell’infanzia (decreto ministeriale del 1991) troviamo anche indicazioni precise relative al linguaggio «drammatico-teatrale» come strumento da utilizzare a scuola – insieme a quello musicale, visivo ecc. – nell’idea di educare il bambino a produrre e comprendere messaggi, traducendoli attraverso codici diversi. C’è un passaggio molto significativo:

Le attività drammatico-teatrali sono finalizzate allo sviluppo di processi regolati di identificazione-proiezione mediante interventi che, coinvolgendo i bambini nella partecipazione, ne arricchiscono l’esperienza su diversi piani. Le attività da realizzare comprendono, per esempio, i giochi simbolici liberi e guidati, i travestimenti, la costruzione e l’utilizzo di burattini e marionette, le drammatizzazioni, le narrazioni e tutto ciò che può facilitare i processi di identificazione dei bambini e il controllo dell’emotività. Non si tratta di insegnare a recitare, ma di creare le situazioni in cui la stessa esperienza ludica del bambino assuma le forme e la consistenza del fare teatro. Sono quindi fondamentali la disponibilità dell’insegnante, la sua competenza nell’impiego delle tecniche di animazione e la sua capacità di coinvolgere i bambini.

Quanto letto mi sembra molto interessante: non si tratta di insegnare a recitare ma di creare condizioni per dar luogo al gioco teatrale, sono fondamentali la competenza e la capacità dell’insegnante di coinvolgere il bambino. Osservando la questione da questa prospettiva, il rapporto adulto-bambino mi sembra molto più equilibrato nella gestione dei ruoli. Siamo noi a dover creare per il bambino uno spazio teatrale adeguato nel quale permettergli di esplorare. Basterebbe partire da un’analisi semplice: la recita soddisfa le aspettative dell’adulto, non le esigenze del bambino.

Viviamo in un mondo essenzialmente dominato e controllato dagli adulti. Come ha sottolineato nel famoso libro In Defense of Children B. I. Beverly, uno psichiatra che si è interessato dello sviluppo emozionale del bambino: «La società, a partire dai genitori fino ad arrivare ai più ampi contesti sociali, è fatta di adulti e per gli adulti e in questo schema di vita il bambino, in quanto tale, viene completamente trascurato. Da lui ci si aspetta che capisca, approvi e si adegui agli standard degli adulti, come farebbe un adulto. […] Si pretende che il bambino, che vive in un mondo tutto suo, pensi e si comporti secondo i canoni degli adulti».23

Questo passaggio è significativo e, con uno sguardo aperto, può essere efficacemente applicato alla nostra questione: la recita appartiene ai canoni degli adulti, bramosi di valutare abilità e risultati raggiunti. Il bambino invece vive in un mondo tutto suo, fatto di gioco e fantasia, svincolato da queste logiche.

Ho assistito a diverse prove di recite, me ne hanno parlato anche molti colleghi. Emerge spesso un atteggiamento direttivo da parte dell’insegnante che, per ottenere il «buon risultato» fa ripetere continuamente ai bambini le stesse sequenze di azioni, movimenti, battute. A volte alzando alquanto i toni e apostrofando le richieste con coloriti commenti: «Non siete capaci!», «Sembrate imbambolati», «Su, sorridete!», «Che cosa gli facciamo vedere ai genitori se continuate così? Non volete essere bravi?». Un’insegnante, che provava con la sua classe la recita, mentre io nell’aula accanto svolgevo il mio laboratorio teatrale, è arrivata a dire ai bambini, urlando: «A chi fa bene le prove do una caramella! Chi sbaglia resta senza». Come si può chiedere ai bambini di fare qualcosa – che dovrebbe in teoria essere fonte di piacere – negoziando premi e ricompense?

Scrive Korczac: «Offrire un premio per compiere un’azione significa che l’azione non è degna in sé e per sé di essere compiuta. Nessun artista lavora mai per la ricompensa, la sua ricompensa è la gioia di creare». Il grande problema che chi si cimenta con la preparazione della recita deve trascinarsi per mesi è la noia dei bambini. Non la noia «sana», naturale, culla dell’immaginazione, ma quel senso di apatia che li investe poiché ciò che gli viene proposto è poco stimolante e non coinvolge a lungo la loro attenzione. Ecco la necessità di premi o castighi. La recita da sola non basta ad appassionare il bambino, ad accendere in lui la scintilla della curiosità, dello stupore, il piacere del gioco e del divertimento. La preparazione della recita diventa così una sorta di addestramento in cui si chiede ai bambini di fare qualcosa stabilito a priori dall’adulto. Ci sono insegnanti che, in difesa della recita, fanno appello all’importanza di allenare la memoria del bambino, insistendo quindi sull’efficacia di questa prassi, che si incentra proprio sulla memorizzazione di battute, storielle, filastrocche da declamare. Non mi convince affatto e sono andata ad approfondire anche questo aspetto.

Esaminiamo ora l’addestramento mnemonico. Alcuni insegnanti presumono ancora di allenare la memoria del bambino facendo studiare a memoria lunghe poesie, come se l’atto di memorizzare producesse un miglioramento della memoria in sé. Non è affatto provato che sia così. Se è vero che gli attori e coloro che passano la loro vita professionale a imparare del materiale a memoria sembrano diventare abilissimi nel fare ciò, questa è piuttosto una conseguenza dell’acquisizione di abilità e strategie su come memorizzare piuttosto che il fatto di memorizzare per sé.24

E ancora, attingendo da ricerche più recenti: «La pratica dell’imparare a memoria per potenziare in modo generale questa capacità non è molto fruttuosa e i suoi vantaggi sono prevalentemente legati al fatto che essa inchioda gli studenti al tavolino, abituandoli allo studio e alla disciplina»25.

Continuo ad essere convinta dell’inadeguatezza della recita e, di sicuro, mi sono trovata ad assistere negli anni alle prove di recite in cui ho visto le insegnanti perdere completamente il controllo della situazione: bambini annoiati, distratti, insegnanti che richiamavano all’ordine, a volte anche con atteggiamenti isterici. È la recita che, essendo una modalità inadeguata, porta a una esasperazione dell’insegnante per la difficoltà che si riscontra nel raggiungere il risultato? O si tratta solo di uno strumento inadeguato nelle mani di insegnanti poco affini a una pedagogia libertaria?

Ci saranno certamente anche insegnanti competenti e appassionati che svolgono i preparativi della recita senza mettere sotto pressione i bambini, non ho dubbi. In ogni caso per ottenere dai bambini una buona prestazione, credo sia necessario coinvolgerli in un percorso abbastanza lungo e noioso di prove su prove, ahimè, fini a sé stesse dal punto di vista educativo ed espressivo. Forse i bambini, dopo tanto provare, riusciranno anche a ripetere a memoria le battute assegnate, a fare balletti e girotondi vari, a sorridere e a salutare al momento giusto… ma ne vale la pena? Tanto tempo impiegato a ripetere le stesse cose, fin quasi all’esasperazione. Perché? Ma soprattutto, per chi?

Ci vorrà tempo per superare definitivamente questa prassi rinunciando totalmente all’idea dell’esibizione, della dimostrazione, della valutazione del prodotto. Bisogna in primo luogo costruire una scuola diversa. Ma siamo già in tanti a farlo. Scegliamo prassi e attività meno artefatte e soprattutto modellate sulle esigenze del bambino. Mi riferisco, ad esempio, a una lezione aperta, da proporre alla scuola dell’infanzia e in prima elementare: un incontro finale che permette ai genitori di condividere uno spazio giocoso con i propri figli. Oppure a un cerchio delle storie da proporre al nido. O, ancora, a un laboratorio genitori-figli per drammatizzare insieme una fiaba interattiva e poi costruire un oggetto simbolico legato alla narrazione.

Ho riflettuto molto su questo tema, ho osservato i bambini alle prese con la recita nei primi laboratori che ho condotto: ho impressi chiaramente sguardi spaesati o annoiati, ho percepito il loro stress, l’ansia da esibizione, l’umiliazione di non ricordarsi la battuta da dire. Ho scelto di cercare altro da allora. Di mettere al centro di ogni mia scelta educativa il bambino con i suoi bisogni e desideri. Rinunciare alla recita nasce da questa scelta ragionata e in linea con le teorie pedagogiche che hanno ispirato il mio lavoro. La recita è una vetrina: in vetrina ci vanno scarpe e vestiti, non bambine e bambini26.

E senza recita… alla fine cosa resta?

Il piacere. Lo stupore. Lo scambio. I sorrisi e le coccole. Nuove idee che nascono e germogliano. Nuove conquiste per favorire l’autonomia.

E i genitori, direte voi? Per loro non c’è proprio niente? Se quanto scritto vi sembrasse ancora poco, o niente (ma in questo caso avreste scelto il libro sbagliato da leggere!) posso rassicurarvi dicendovi che ci sono altri modi, oltre la recita, per concludere il laboratorio teatrale coinvolgendo anche i genitori.

«Ti va di raccontare una storia insieme?»: preparo questi semplici inviti da far recapitare ai genitori dei bambini del nido. Stiamo organizzando, per la prima volta, l’incontro conclusivo per creare un «cerchio delle storie insieme».

Quando ci disponiamo tutti seduti a terra, il cerchio è davvero grande; io, educatrici, bimbi e genitori vicini. C’è un’aria densa di attesa, di stupore. Sembra risuonare una domanda silenziosa eppure percettibile: cosa accadrà? Non lo so. È tutto da scoprire. Il «non lo so» nei pensieri dei genitori: che ci facciamo qui? Cosa deve succedere? Il «non lo so» è anche nella mia testa: sarà un incontro che funzionerà? Piacerà ai genitori? Non lo so. Vediamo. Il «non lo so» che ti spiazza e ti nutre al contempo, che non deve mancare mai nel nostro lavoro, come educatori e operatori teatrali: lasciarsi attraversare dal dubbio, seminare ipotesi, sorprendersi, meravigliarsi.

So solo che aprirò la mia Borsa delle storie e metterò in atto il rituale iniziale. Ecco, la Borsa non si apre… fingo di restare perplessa. Qualche genitore ci crede. Insisto ad aprirla ma inizio a cambiare voce, divento buffa; i bambini ridono, ridono come sempre accade in questa fase del rituale. Risate e gridolini riempiono l’aria e il nostro cerchio diviene spazio di complicità e condivisione. I bambini iniziano spontaneamente a soffiare. «È vero – mi fingo stupita – c’è bisogno del soffio magico per aprire la Borsa. Anche voi genitori, ci aiutate a soffiare?». E soffiano anche loro, stanno al gioco sorridendo. «Si è aprita!» esulta qualcuno. Il nostro personaggio costante – generalmente utilizzo un calzino con gli occhi, che parla in modo buffo – ci saluta e introduce la storia. Iniziamo insieme a drammatizzare una fiaba interattiva. Bambine, bambini, mamme e papà – qualche volta c’è anche qualche nonna – interpretano i personaggi della manina Caterina e del piedone Giacomone, o drammatizzano le emozioni delle scatoline di Ricciolina, o ancora diventano gli gnometti del bosco. Tutto si svolge in un tempo che sembra sospeso. Siamo lì, insieme, immersi nella magia del teatro.

«Cos’è questa lezione aperta?» mi chiede un’insegnante della scuola dell’infanzia quando ne parlo per la prima volta. Erano i primi anni dopo il 2000. Era nato il Metodo Teatro in Gioco®, cercavo nuove forme e modalità per concludere il percorso teatrale, avevo chiaramente detto basta alla recita finale!

La lezione aperta è incentrata sul gioco teatrale e la narrazione. I bambini, pur seguendo alcune semplici consegne, sono liberi di muoversi e agire in un contesto teatrale che già conoscono. È una sorta di incontro teatrale che si svolge davanti ai genitori. A volte – in gruppi non troppo numerosi e nei giusti contesti – è possibile coinvolgere i genitori stessi in alcune attività. I bambini non vivono la lezione aperta come una dimostrazione da fare, non è un’esibizione, è la condivisione di uno spazio di gioco.

«Tu sei sicura? Non deludiamo i genitori?». Mi ricordo la perplessità dell’insegnante, il suo sguardo poco convinto, ma anche la sua capacità di modificare una prassi ormai consolidata, e di darmi fiducia.

La lezione aperta fu strepitosa! Avevo già lavorato precedentemente sul tema del circo, quando il lavoro era ancora impostato sullo schema di una recita: spostando il focus e il punto di vista, il circo divenne lo sfondo integratore di queste prime lezioni aperte. Niente battute da memorizzare. Nessuna scenetta codificata. Il lavoro era sempre corale, a tratti scomposto, ma talmente vero, gioioso, autentico che il risultato fu meraviglioso. Tutti i bambini camminano nello spazio vestiti con magliette (spesso più grandi di qualche taglia) e pantaloni colorati, non confezionati o comprati appositamente ma presi nei loro armadi o in prestito da fratelli e sorelle, i nasini dipinti di rosso. Si crea immediatamente il contenitore fantastico «circo». Ci sono camminate buffe e fantasiose, giochi trasformativi già esplorati nel laboratorio, una fiaba interattiva e buffa da animare tutti insieme. Si conclude con una danza colorata e festosa. I bambini si divertono, i genitori sorridono e vedono i propri figli sereni e coinvolti in un percorso espressivo. Giorgia, 4 anni, abbraccia la mamma e le dice: «Hai visto che forza il nostro teatro?».

Mentre finisco di scrivere questo libro, in molte scuole di Roma e di altre città italiane si stanno svolgendo lezioni aperte con il Metodo Teatro in Gioco®. Siamo a giugno, la scuola sta per finire, quest’anno più che mai c’è il desiderio di stare insieme, di organizzare una festa a scuola per concludere l’anno. Molte insegnanti mi scrivono per condividere l’esperienza con me e ogni volta faccio il pieno di energia e bellezza! Vi riporto due restituzioni che arrivano da operatrici della Comunità Educante Teatro in Gioco27.

Qualche giorno fa l’operatrice Francesca Camertoni mi ha raccontato la lezione aperta/laboratorio nel «Magico paese dei numeri»: dopo aver lavorato con i bambini in questo regno fantastico, l’incontro conclusivo ha permesso anche ai genitori – e non solo, perché c’erano anche fratelli e sorelle maggiori – di prendere il tappeto volante e di giocare creativamente con il corpo – attraverso la «Danza dei numeri», che abbiamo codificato per esplorare i numeri attraverso il linguaggio corporeo – e di arrivare nella «cucina di Agata»28 dove i numeri, realizzati precedentemente dai bambini «mettendo le mani in pasta»29, ossia con acqua e farina, sono stati dipinti: un lavoro creativo che ha coinvolto bambini e familiari, in un clima di ascolto e condivisione. Questo «laboratorio» ha creato uno spazio creativo e giocoso per realizzare insieme un oggetto speciale da riportare a casa. Francesca sottolineava l’aspetto relazionale fra bambini e adulti di riferimento, all’insegna del piacere e di un tempo lento e di qualità da condividere.

Ieri l’insegnante e operatrice Elisabetta Rella – insieme alle colleghe Anna, Marta e Antonella – ha concluso il percorso teatrale «Il Regno del silenzio» portato avanti durante l’intero anno scolastico. La festa con i genitori si è svolta fuori, nel bellissimo giardino della scuola: tutti i luoghi magici del Regno del Silenzio sono stati allestiti all’aperto, per rivivere l’esperienza del viaggio magico: dall’Isola delle Coccole – con colorati teli sul prato per accogliere i bambini in un momento di rilassamento – alla Grotta delle Danze per danzare insieme, dalla Foresta Alberata agli altri luoghi speciali, l’incontro è stato una festa per i sensi, il corpo, la voce! Un’opportunità di gioco, scambio, sperimentazione da condividere con le famiglie. Uno spazio dove conta il «sentire», non l’apparire, e dove possiamo emozionarci insieme.

La lezione aperta è questo.
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Fare teatro con i bambini della scuola primaria

Chi è questo signor Stanislavskij?

Luca, 9 anni

Se finora, con i bambini del nido e della scuola dell’infanzia, ci siamo mossi nel territorio dell’immaginario e della fiaba, adottando la narrazione come linguaggio identitario degli incontri, ora assistiamo a un cambiamento significativo. Con i bambini della scuola primaria, dai sette ai dieci anni, fare teatro significa giocare al teatro con la consapevolezza di cosa stiamo sperimentando. Non si tratterà di proporre ogni incontro come una sorta di fiaba da giocare nei suoi vari aspetti, ma di costruire ogni incontro per mettere in gioco con i bambini gli elementi basilari del fare teatro.

Negli incontri potremo raccontare ai bambini che una camminata proposta nasce dagli studi di un signore russo che si chiamava Stanislavskij, o che la storia che stiamo per drammatizzare l’ha scritta Gianni Rodari, promotore di un modo tutto nuovo e fantasioso di inventare storie, o che le maschere bianche che stiamo per indossare piacevano molto a un insegnante di nome Lecoq. Con i bambini della scuola primaria l’incontro che svolgiamo è sempre incentrato su un intenso confronto dialogico. Mi piace parlare con i bambini di pedagogia teatrale, trovando il linguaggio giusto per farlo, mi piace parlargli di fonti e riferimenti, di obiettivi e di ricerche espressive. Mi piace perché a loro piace, li coinvolge attivamente, li rende protagonisti dell’apprendimento. Spesso, e in modo autonomo, si presentano agli incontri di teatro con notizie da condividere nel gruppo per approfondire alcuni aspetti trattati insieme. Si lavora molto di più – ma soprattutto in modo diverso – partendo dalle idee e dai pensieri dei bambini stessi, in grado di analizzare, sintetizzare, elaborare il percorso svolto in modo più critico e sistemico. Questa è la prima sostanziale differenza: con i bambini in età prescolare «nulla si spiega e tutto si fa»1 in termini di modalità operativa incentrata sulla narrazione attiva che genera storie e attività espressive; con i bambini della scuola primaria «tutto si fa e si analizza insieme» privilegiando una modalità operativa incentrata sul dialogo. La classe, per dirla con Lipman, diventa «una comunità di ricerca».

Con i bambini del primo ciclo: un po’ fiaba, un po’ personaggio teatrale

Prima di addentrarci in questo nuovo scenario devo fare una precisazione importante. Con i bambini della prima elementare ho scelto di adottare il percorso della scuola dell’infanzia, perché considero i bambini di sei anni ancora fortemente bisognosi di gioco e magia. L’esperienza diretta mi ha portata a confermare questa scelta, sappiamo del resto quanto sia presente il pensiero magico fino ai sette anni. In prima elementare continuiamo ad avere una Borsa delle storie e a vivere il teatro come una fiaba da giocare insieme, arricchendo l’aspetto dialogico e inserendo alcuni giochi teatrali tratti dal percorso che troverete in questa parte.

Arrivare in una prima elementare, magari all’inizio dell’anno scolastico, e presentare un modo di fare teatro basato sul testo da leggere o sul personaggio da recitare mi sembra poco funzionale, farei una forzatura inutile e controproducente. Utilizzo spesso, con i bambini della prima e della seconda elementare elementi tratti dal percorso sul personaggio clown2. Considerando l’età dei bambini (dai sei ai sette anni) e i relativi sviluppi cognitivi, non ritengo opportuno utilizzare pienamente il linguaggio codificato per i bambini della scuola primaria. La prima elementare è una delicata zona di passaggio e ritengo fondamentale lavorare su un senso di continuità con la scuola dell’infanzia: il bambino non è ancora scolarizzato (anche se, ahimè, lo sarà ben presto!), ha vissuto esclusivamente l’esperienza del gioco (o così dovrebbe essere!).

Anche dal punto di vista teatrale non avrebbe senso immaginare il bambino di sei anni, non ancora in grado di leggere e scrivere autonomamente, alle prese con il «testo teatrale». In prima – e in parte anche nella classe seconda – dovrò trovare il giusto equilibrio bilanciando le varie attività teatrali: alcune saranno estrapolate dal percorso per la scuola dell’infanzia, altre saranno più complesse e sfidanti. Vi consiglio inoltre di concludere l’esperienza del laboratorio teatrale con la realizzazione di una lezione aperta e non con la costruzione di un vero e proprio spettacolo teatrale.

La cassetta degli attrezzi: corpo, voce, emozioni

In un primo incontro con i bambini, in una scuola primaria, ci riuniamo tutti seduti per terra in cerchio e la prima cosa che faccio è presentare la mia cassetta degli attrezzi. Si tratta di una valigetta che diventa elemento costante e ci accompagna in ogni incontro. In particolare, nel nostro primo giorno di laboratorio, ha un ruolo molto importante: introdurre il gioco del teatro. Per portare avanti questo gioco, magico e fantasioso, abbiamo bisogno di utilizzare i tre strumenti fondamentali per «fare teatro», senza i quali sarebbe impossibile addentrarsi in questa avventura.

Che cosa ci serve secondo voi? – chiedo ai bambini –, specificando che questi tre strumenti sono riportati anche sui cartelli che si trovano nella mia cassetta degli attrezzi. I bambini iniziano a dare qualche risposta. «Costumi» e «parrucche» sono le più gettonate. Ma faccio notare che si tratta di strumenti che abbiamo proprio noi, non sono esterni ma interni, fanno parte di noi e ci permettono di «recitare», interpretare un personaggio, giocare al teatro. Molti sguardi si illuminano. Le voci si accavallano. Chiedo di parlare uno alla volta. «La voce» è una delle prime risposte. Tiro fuori un cartello dalla mia valigetta dove c’è scritta la parola «VOCE» ma mancano ancora due strumenti da trovare! Per arrivare al secondo i tentativi sono diversi: «gesto», «sguardo», «mani», «faccia» ecc. Provando a spiegare che fanno tutti parte di uno stesso elemento che ci serve, insieme alla voce, per comunicare ed esprimere i nostri pensieri, ecco che qualcuno mi dice: «corpo». Ed ecco il secondo cartello: «CORPO». Dobbiamo trovare l’ultimo elemento, quello un po’ più complicato da immaginare. È qualcosa che sta proprio dentro di noi: «EMOZIONI». Perfetto! Il gioco del teatro è lo spazio in cui utilizzeremo e sperimenteremo voce, corpo ed emozioni. Ora possiamo cominciare!

Questo inizio per me è molto importante, quando l’ho immaginato e codificato tanti anni fa, ho pensato così di rendere immediatamente i bambini protagonisti e consapevoli del nostro percorso. Ideare questa cassetta degli attrezzi, presentando così i nostri «strumenti teatrali», si è rivelato da sempre un inizio efficace e coinvolgente! E l’inizio di un nuovo percorso è sempre importante: serve a creare il clima di lavoro, a presentare ciò che esploreremo insieme. I bambini sono curiosi, vogliono sapere, conoscere. Se vengono stimolati in modo giocoso e dinamico si appassionano all’argomento, e conoscerlo piuttosto che «subirlo» li fa «sentire sentiti», citando Siegel, li gratifica.

Così è stato. Iniziare il nostro percorso con questa valigetta da aprire insieme, con questi tasselli da trovare come se fosse un puzzle da costruire, ha sempre incuriosito e coinvolto i bambini. È una scoperta che fanno loro: sono i ricercatori pronti a conoscere i contenuti del gioco. E, dopo i contenuti, le regole. Come ogni gioco, anche questo ha le sue. Poche ma chiare.

Regole del gioco del teatro

Tutti sono giocatori con gli stessi diritti: il diritto di giocare, di osservare, di ascoltare ed essere ascoltati, di interagire e partecipare nel rispetto dei propri tempi.

Non c’è giudizio né voto: si può provare e sbagliare. Si impara giocando. Giocare è una cosa seria: l’impegno ci vuole, anche quando ci divertiamo. Nel gioco del teatro vanno rispettati tutti i compagni. Nel gioco del teatro ci si può esprimere liberamente. Nel gioco del teatro può capitare di litigare: il conflitto può essere affrontato e gestito.

In alcuni giochi ci sono regole specifiche (si utilizza solo il corpo e non la voce, non ci si scontra mentre si fanno le camminate ecc.)

Da tempo in questa fase utilizzo la scatola delle «regole del gioco del teatro»: ogni regola è scritta su un biglietto che leggo davanti ai bambini, e poi ne parliamo insieme. Non c’è nessun meccanismo di terrore da dover innescare bensì la volontà di instaurare subito un rapporto basato sul rispetto reciproco: è un’assemblea democratica in cui spieghiamo le regole del gioco del teatro, accogliendo domande ed eventuali dubbi dei bambini. In alcuni casi, se necessario, si possono anche stabilire insieme nuove regole.

Queste sono le premesse necessarie per iniziare, per creare un clima di lavoro sereno e favorevole, per considerare i bambini come individui intelligenti, competenti, in grado di comprendere diritti e doveri e di relazionarsi a un conduttore – operatore teatrale o insegnante – in modo consapevole. Questa prima parte del laboratorio crea di fatto l’amalgama iniziale, la conoscenza fra il conduttore e il gruppo. È una fase delicata e sostanziale e va condotta con leggerezza e sorriso. L’operatore teatrale non è a mio avviso un insegnante accademico, è un conduttore duttile e pronto a mettersi in gioco, non ha bisogno di alzare la voce, utilizza l’umorismo3 se serve, richiama al rispetto della regola se necessario. Dalla mia esperienza di oltre vent’anni di laboratori teatrali, posso dirvi che questi primi quindici-venti minuti di laboratorio sono dei semi preziosi: da qui alla nascita di fiori straordinari e tutti diversi c’è un meraviglioso spazio-tempo da esplorare con curiosità e cura, ma vi assicuro che è un ottimo modo per preparare un terreno ricco e fertile.

Strutturare il laboratorio teatrale

Il laboratorio teatrale è un percorso ricco e articolato e si incentra sull’elaborazione e la sperimentazione delle seguenti tematiche:

• alla scoperta del nostro strumento corpo;

• alla scoperta del nostro strumento voce;

• alla scoperta delle emozioni;

• la drammatizzazione e il personaggio.

Corpo, voce, emozioni (il tutto confluisce nella drammatizzazione) sono gli elementi fondanti del fare teatro: questo ormai lo sappiamo bene! Nella scuola primaria è molto praticata la prassi di fare lo spettacolo alla fine dell’anno ma spesso si commette l’errore di lavorare direttamente alla messa in scena. È vero: i bambini sono più grandi, sono in grado di «recitare», di imparare a memoria le battute, di interpretare i personaggi, ma non vi sembra comunque un percorso a metà? E, lasciatemelo dire, manca proprio la parte più bella! Mettere in scena uno spettacolo senza un percorso laboratoriale che possa permettere ai bambini di prendere consapevolezza dell’uso del corpo, della voce, dell’ascolto necessario per relazionarsi con gli altri compagni in scena, della capacità di esternare e gestire le emozioni, che valenze pedagogiche ha? Provate a rispondere. Non rischia di diventare solo un «prodotto» da confezionare e mostrare?

Ben venga realizzare spettacoli insieme ai bambini della scuola primaria, ma come progetto conclusivo di un percorso educativo. Progetto espressivo, creativo, costruttivo. Fare teatro significa confrontarsi e apprendere un linguaggio specifico che prevede l’utilizzo di corpo, voce, emozioni per comunicare qualcosa di preciso. Realizzare uno spettacolo teatrale senza aver lavorato su questi elementi sarebbe come cimentarsi in un dettato conoscendo a malapena l’alfabeto: magari qualcosa viene fuori, ma con molta fatica e poca soddisfazione! Prima di arrivare allo spettacolo è necessario un lavoro di «alfabetizzazione teatrale» (training) e dal punto di vista pedagogico è proprio in questo percorso che risiede e si espleta la funzione educativa del teatro. È in questo training, in questo allenamento creativo, didattico ed espressivo che si compie il cambiamento personale e del gruppo-classe.

Il laboratorio teatrale è un percorso da strutturare in almeno 15-20 incontri, con cadenza settimanale. È opportuno che abbia una sua autonomia e una precisa collocazione all’interno del programma delle attività scolastiche. È grazie al suo svolgimento in maniera costante e continuativa che si raggiungeranno gli obiettivi prefissati.

È quindi opportuno che ogni insegnante strutturi un percorso scegliendo un giorno fisso in cui svolgere l’attività teatrale con la classe e, possibilmente, utilizzando uno spazio apposito: una grande aula per i laboratori, una sala-teatro; è poco consigliata la palestra a causa dell’acustica. In alternativa va bene l’aula, spostando i banchi.

In questo modo il laboratorio teatrale avrà la sua identità, sarà accolto dal gruppo classe come un’esperienza «unica», da vivere ogni volta in quel preciso spazio – tempo, da attendere con piacere durante la settimana. Il laboratorio teatrale deve essere luogo di valori simbolici e codici espressivi da costruire insieme ai bambini, sarà importante il «qui e ora», che è la vera dimensione del fare teatro, così come sarà fondamentale la memoria dell’intero percorso.

Nell’organizzazione del laboratorio teatrale è opportuno dividere il lavoro in due fasi operative:

• il training, ossia l’alfabetizzazione teatrale;

• la preparazione dello spettacolo finale.

Il training, cioè il percorso di «allenamento teatrale» è la fase operativa densa di giochi teatrali sul corpo, la voce, le improvvisazioni, la creazione dei personaggi. È una fase fondamentale che deve coprire almeno la metà degli incontri. Per preparare lo spettacolo finale sono necessari generalmente dagli 8 ai 10 incontri, in base anche al tipo di spettacolo che si vuole rappresentare: stiamo parlando di spettacoli ben fatti ma semplici e non troppo lunghi, non di musical della durata di due ore! Per me, la realizzazione dello spettacolo è la naturale prosecuzione di un percorso espressivo da inquadrare in una chiara cornice pedagogica: costruiamo e mettiamo in scena un testo teatrale, non per dimostrare di essere bravi attori ma per esprimerci in modo creativo, in un progetto corale e giocoso. Avremo modo di analizzare dettagliatamente l’argomento più avanti, ma ora procediamo per gradi: senza un training non potrebbe esserci nessuno spettacolo.

Strutturare il training: giochiamo al teatro!

È importante abbozzare in grandi linee, prima di iniziare il laboratorio teatrale con la classe, il lavoro che si intende svolgere in questa fase di allenamento teatrale.

È ovvio che ci saranno cambiamenti e arricchimenti in corso d’opera, soprattutto in base alla reazione dei bambini. Quando ero meno esperta, nei miei primi anni con il Metodo Teatro in Gioco®, tendevo a programmare tutto il laboratorio dall’inizio: questo mi dava sicurezza, e forse all’inizio mi è servito anche a sperimentare e confermare sul campo la validità dei percorsi e delle attività che avevo ideato. Poi, probabilmente grazie all’esperienza, ho cominciato a impostare la struttura in grandi linee, affidando ai primi incontri il compito di introdurre un nuovo lessico, un vocabolario da apprendere e sperimentare insieme ai bambini, per poi lasciare la strada aperta al «non lo so». Così, in ogni classe, il percorso si è modellato in divenire in base alle curiosità, alle domande, ai bisogni dei bambini stessi. In alcuni laboratori è emersa la necessità di lavorare soprattutto sulle emozioni, in altri sul bullismo, sulla ricchezza della diversità e sul pregiudizio, o sulla natura e l’ambiente.

I giochi e le attività teatrali che sperimentiamo in un laboratorio possono essere divisi per categorie:

• giochi con il corpo;

• giochi con la voce;

• giochi con le emozioni;

• giochi per la concentrazione;

• improvvisazione teatrale;

• lavoro sul personaggio.

Ovviamente le categorie ci aiutano solo a classificare ma non solo scatole chiuse ermeticamente, anzi! Quando si lavora con i nostri strumenti espressivi non c’è mai una scissione netta fra corpo ed emozioni, o fra concentrazione e lavoro sul corpo. Le categorie dei giochi servono solo per aiutarci a catalogare il nostro materiale didattico. Proviamo ad analizzare lo schema di un incontro-tipo con il Metodo Teatro in Gioco®.

Schema strutturale dell’incontro:

• rituale iniziale: accoglienza nel cerchio delle storie. Cassetta degli attrezzi: con cosa iniziamo a giocare?

• camminate nello spazio: riscaldamento, contatto con il sé corporeo, ci mettiamo in relazione con gli altri.

Dopo questo inizio possiamo esplorare:

• un gioco con il corpo oppure;

• un gioco con la voce oppure con le emozioni oppure sulla concentrazione;

• un’improvvisazione teatrale oppure lavoro sul testo e/o sul personaggio;

• diario di viaggio: confronto dialogico, costruire la memoria dell’incontro;

• rituale finale: gioco del saluto.

In questo modo ogni incontro si presenta ricco di stimoli e di tematiche da sviluppare e le attività più dinamiche vengono poi bilanciate dalle attività più statiche e concettuali. È preferibile iniziare sempre con un’attività di movimento in cui lavorare sul corpo, sullo spazio, sul ritmo. I bambini sono sempre molto disponibili a lavorare fisicamente perché possono in questo tipo di attività sfogare le energie trattenute. Quanto tempo passano i bambini della scuola primaria seduti ai banchi? Troppo! Iniziare l’incontro teatrale muovendo il corpo mette in circolo l’energia, il pensiero, la creatività: produce benessere. Soprattutto per i bambini iperattivi sarà più facile gestire l’attenzione e la concentrazione nelle attività successive, più statiche.

Iniziare e terminare sempre nello stesso modo serve a definire un rituale, proprio come abbiamo visto anche con i bambini più piccoli. Come sappiamo, teatro e rito sono fortemente collegati.

Per accoglienza intendiamo semplicemente sedersi e formare un cerchio, uno spazio di ascolto attivo in cui introdurre il lavoro che andiamo a svolgere.

Il rituale del saluto con cui si conclude l’incontro deve essere un breve gioco espressivo e dinamico, da ripetere ogni volta al termine dell’incontro.

Voglio illustrarvi alcuni giochi teatrali per darvi un’idea concreta delle proposte operative da utilizzare nel laboratorio.

Camminate

Introdotte già nel Sistema di Stanislavskij, ci aiutano a sviluppare autoconsapevolezza corporea e ci permettono di focalizzare l’attenzione su molteplici aspetti. Nella camminate teatrali su cosa possiamo lavorare?

Lo spazio: è indispensabile imparare a muoverci in uno spazio personale e in uno spazio sociale, interagendo con i compagni nell’idea di una gestione comune.

Camminando l’insegnante può stimolare i bambini a occupare uno spazio «periferico» o «centrale» e questo significherà gestire lo spazio e interagire con gli altri in modo molto diverso. Nello spazio centrale, ad esempio, i bambini si troveranno a camminare in uno spazio ridotto in cui dover gestire la vicinanza e il contatto con gli altri: si arriva ad essere vicinissimi e a formare ciò che chiamiamo cellula4. Il lavoro è graduale.

La velocità: si lavora sulla consapevolezza del sé corporeo, sul corpo «attivo» e ricettivo, pronto a sperimentare velocità diverse, in base a un input dato dal conduttore, passando da una camminata molto lenta a una molto veloce.

La motivazione: camminare con uno specifico stato d’animo, o «giustificazione»5: corro perché sono in ritardo; vado piano perché sono stanco ecc. Le motivazioni saranno suggerite inizialmente dall’insegnante per permettere ai bambini di esplorare vari stati d’animo e circostanze. Nel corso del laboratorio si potrà chiedere anche ai bambini di «giustificare» la propria camminata in modo autonomo.

Le camminate sono un ottimo gioco teatrale per iniziare l’incontro, dopo la fase di accoglienza. Ci permettono di «riscaldarci» fisicamente ma anche mentalmente: il pensiero spesso si mette in moto grazie al movimento del corpo.

Voce

La voce: strumento complesso! Parlare è il risultato di tanti fattori legati alla respirazione e alla produzione del suono. Un attore, per educare la voce, dovrebbe quotidianamente eseguire esercizi di respirazione, articolazione, vocalizzazione.

Con un bambino affrontare la tematica «voce» potrebbe diventare un esercizio noioso e faticoso, e questo non favorirebbe l’apprendimento! Esplorare le risorse vocali deve diventare un gioco finalizzato a un uso più consapevole ed espressivo della nostra voce.

Alcuni giochi.

• Il gioco del palloncino ci permette di prendere contatto con la respirazione diaframmatica. È una respirazione molto più profonda, che parte dal «basso», dal diaframma. Siamo abituati a respirare male! Respirare con più consapevolezza aiuterebbe anche gli insegnanti a gestire meglio la voce, a non arrivare afoni alla fine di certe giornate scolastiche! Chiediamo ai bambini di trasformare la nostra pancia in un palloncino che si gonfia e si sgonfia: inspiriamo dal naso «gonfiando» la pancia (non il petto!) ed espiriamo dalla bocca emettendo un suono simile a un palloncino che si sgonfia: scccccc.

• I giochi di immaginazione vocale ci permettono di lavorare creativamente sull’articolazione e la produzione del suono. Si sperimentano diverse tonalità (grave e acuta), suoni lunghi e brevi, volumi differenti (sussurrare, urlare), ritmo. La storia rumorosa è un esempio di gioco di immaginazione vocale: produrre con la voce suoni di vario tipo. Negli anni ho ideato tantissime storie rumorose: io le racconto e i bambini vocalizzano tutti i suoni e i rumori. In una seconda fase di lavoro sono i bambini stessi a inventare le storie rumorose, diventando così autori e interpreti6.

Ascoltate e guardate la storia rumorosa Re Pigrone, adatta ai bambini della scuola dell’infanzia e del primo ciclo della scuola primaria.

[image: Fare teatro non significa fare la recita]

Il concetto di immaginazione vocale viene introdotto da Jerzy Grotowski nel suo metodo di allenamento per attori: «L’attore deve imparare ad arricchire le sue facoltà sonore emettendo suoni insoliti. Un esercizio molto utile è costituito dall’imitazione di suoni naturali e meccanici7.

• Le vocali matte è un gioco che ho ideato per lavorare sull’articolazione dei muscoli del viso. Si lavora con tutte le vocali associando a ognuna un’azione precisa: la A tossisce, ha il singhiozzo, ride, è stupita ecc. Si amplifica molto la pronuncia della vocale per permettere ai bambini di mettere in gioco tutti i muscoli e di lavorare sull’articolazione. Per una corretta fonazione è fondamentale la mobilità del viso e l’abitudine a «scandire» bene ogni parola. È un gioco molto utile in caso di disturbi del linguaggio. Con i bambini più piccoli, del nido e della scuola dell’infanzia, questo gioco espressivo e vocale è diventato la fiaba interattiva Le vocali sono impazzite!8.

Corpo

Il gioco del teatro è soprattutto il regno del corpo, del movimento, della comunicazione non verbale. «Imprimetevelo bene in mente: il corpo deve lavorare per primo. In seguito viene la voce. […] Qualsiasi cosa facciate ricordatevi che non esistono né regole fisse né stereotipi. La cosa essenziale è che tutto provenga dal corpo e attraverso il corpo»9. Così Jerzy Grotowski riassume ai suoi allievi un principio alla base della sua ricerca. Teatro è vivere, sentire, percepire il corpo. Di questo sono profondamente convinta. L’ho personalmente sperimentato nella mia formazione, attraverso i percorsi legati alle ricerche di Grotowski, di Lecoq. Me lo ha insegnato Judith Malina, facendomi sentire la potenza espressiva del mio corpo, così forte e intensa, come non l’avevo mai percepita.

Me lo hanno insegnato gli spettacoli di Pina Bausch, lasciandomi senza fiato, persa ad «ascoltare» le storie che i corpi degli attori-danzatori raccontavano. «Pina ha sostituito la parola balletto con Tanztheater, teatrodanza. Una rivoluzione della danza. Ha osato fare qualcosa di completamente nuovo. Dazare-le-persone-recitare-le-persone. Ha reso danzabile ciò che non lo era»10.

Fare teatro è dar valore al corpo. Un corpo che dimentichiamo, che nella nostra società è spesso da nascondere o da mostrare, indicatore di «bellezza» estetica uniformata a standard sociali. Un corpo che trasciniamo dalla mattina alla sera, senza curarcene troppo, come fosse solo un involucro da portare con noi, come se non fosse noi. E il corpo dei bambini? Messo a tacere a scuola, ignorato spesso. Ci rivolgiamo soprattutto alla testa dei bambini, molto poco al corpo.

Non credo sia sano far stare i bambini seduti per ore ai banchi e credo sia normale riscontrare spesso segni di insofferenza che, nell’era della medicalizzazione sfrenata, ci si affretta a diagnosticare: «Non sta fermo un attimo, è iperattivo», «Fatica a restare fermo, soffre di disturbi dell’attenzione». A volte sarà anche vero, altre potrebbe solo essere la manifestazione di un sacrosanto bisogno di muoversi.

Nel laboratorio teatrale possiamo promuovere il linguaggio del corpo, restituendogli il giusto valore espressivo e simbolico. Il corpo comunica, esprime idee ed emozioni, interpreta i personaggi di una storia. Nel mio modo di intendere e percepire il teatro c’è in primo luogo il corpo: è qui che nasce veramente un personaggio, con il suo movimento e le sue emozioni, poi arriva anche la voce. Forse sono condizionata dalla mia formazione teatrale e dalle mie ricerche che mi hanno portato sempre in direzioni molto legate a un teatro fisico e gestuale, ma ho sperimentato realmente l’efficacia di lavorare sul linguaggio del corpo con i bambini: dopo diversi incontri li ho visti più liberi, meno impacciati, più consapevoli di avere un corpo che non serve solo a spostarsi ma che può anche raccontare qualcosa di interessante. E questa scoperta è stata illuminante sia per me che per loro. Nel lavoro sul corpo che svolgiamo durante il percorso teatrale, un punto di riferimento importante è lo studio sul movimento effettuato da Rudolf von Laban, figura chiave nella danza educativa, precursore della danzaterapia. Il danzatore e coreografo ungherese condusse una ricerca sul movimento che lo portò a codificare un metodo secondo il quale gli elementi basilari da esplorare sono: il corpo, lo spazio, la qualità della forza (il peso), il tempo. Nei giochi corporei che proponiamo ai bambini, comprese le camminate, si lavora anche su questi aspetti. Vediamo alcune proposte da sviluppare con i bambini tratte dal Sistema di Stanislavskij, dal «corpo poetico» di Lecoq e dalla danza creativa.

Camminate fantasiose: un corpo immaginario. Proponiamo ai bambini di camminare immaginando di avere dei piedi enormi, o di essere tirati da un filo invisibile attaccato all’ombelico, o di trasformarsi in gelatina… Sono proposte operative che permettono al bambino di sperimentare il movimento del corpo in modo creativo e fantasioso.

Il gioco della forma: sperimentare attraverso il corpo una forma «astratta» suggerita dall’insegnante (morbida, attorcigliata, appuntita, liquida) e mantenere la forma trovata.

La bolla: lo spazio personale. Chiediamo ai bambini di muoversi nello spazio, lentamente, immaginando di stare in una bolla che diviene il nostro spazio personale da gestire e da esplorare. Quando ci avviciniamo a un compagno dobbiamo tener conto della sua bolla. Si tratterà di mettersi in relazione, nello spazio, con una consapevolezza diversa.

L’improvvisazione teatrale

È uno strumento utile per lavorare su molteplici aspetti quali l’uso dello spazio scenico, la capacità di relazionarsi e di ascoltarsi, la gestione dei ruoli, lo sviluppo del pensiero creativo. L’improvvisazione, come strumento educativo ed espressivo per la formazione dell’attore, è una grande conquista del ’900: inizia a usarla Stanislavskij nel suo Sistema e, ancora di più, il suo allievo Vachtangov quando insegna teatro nella sua scuola, che si chiama non a caso Studio: una scuola per formare un attore creativo, non progettato. L’improvvisazione, nel teatro del ’900, è legata all’allenamento della creatività, nell’idea di un attore non oggetto ma soggetto della scena teatrale. Per improvvisare è necessario aver maturato delle consapevolezze espressive e delle capacità cognitive adeguate: per questo motivo, come già sottolineato, non si tratta di una prassi adatta ai bambini più piccoli.

Possiamo proporre ai bambini un’improvvisazione su testo (leggere un breve racconto e poi procedere all’improvvisazione della storia) oppure su contesto (improvvisare su un tema, ad esempio: «Siete a una festa»).

Segue il testo L’ascensore pazzo, scritto da me come strumento da utilizzare con i bambini per sperimentare un’improvvisazione teatrale.

L’ascensore pazzo

Questa è la storia di un ascensore un po’ strano, ma Roby e Cris non potevano ancora saperlo. Entrarono nel piccolo spazio dell’ascensore e spinsero, insieme, il bottone dell’ultimo piano: il venticinquesimo.

«Anche lei va al venticinquesimo!» esclamò Roby sorridente, frizzante, con la sua vocetta acuta. Cris fece appena un cenno per rispondere. Cris era di poche parole e, a quell’ora del mattino, il sonno era più forte del desiderio di chiacchierare. Roby invece leggeva ad alta voce tutti i piani: «Tre… quattro… cinque… Un po’ lento questo ascensore, non trova?». Cris sonnecchiando rispose, molto lentamente: «È anche troppo veloce per i miei gusti. Io sono più lenta di una lumaca». Ma, a un tratto, si sentì una voce: «Buongiorno! Oggi è il vostro giorno fortunato! L’ascensore non vi porterà al venticinquesimo piano ma sulla luna. Resterete lì per sei mesi. Buon viaggio!».

Roby iniziò ad agitarsi: «Sulla luna?! Sei mesi! Cosa? Aiuto, fatemi scendere!». Cris continuava a sbadigliare, infastidita dalle urla di Roby: «Un po’ di calma cortesemente! Che c’è da agitarsi?». Roby si muoveva nervosamente: «Ma che dice? Io voglio scendere! Faccia qualcosa!». Cris, senza scomporsi, si mise a fare yoga: «Ecco. Faccia un po’ di yoga. Si sentirà meglio». Roby andò su tutte le furie: «Ma le sembra il momento di fare yoga? Qui ci mandano sulla luna!». Cris era tranquilla e sorridente: «Sei mesi di riposo sulla luna! Senza fare niente! Fantastico!». Roby non credeva alle sue orecchie: «Ma come fantastico? Io devo fare mille cose in questi sei mesi… palestra, corso di canto, mangiare sushi, ho tantissimi impegni».

Cris continuava a fare yoga come se niente fosse. Roby aveva perso la testa e urlava a ripetizione: «Voglio scendere da questo ascensore!». Ma ecco, di nuovo la voce: «Buongiorno! Sono sempre io: la VOCE! Era solo uno scherzo per farvi passare il tempo. Siete arrivati al venticinquesimo piano. Buona giornata!». Le porte si aprirono. Roby si precipitò fuori, di corsa, gridando: «Evviva! Evviva!». Cris sbadigliò, si stiracchiò e uscì con tutta calma, più lenta di una lumaca.

Leggiamo la storia ai bambini attraverso una lettura teatralizzata, che per me significa dar corpo ai personaggi attraverso la voce e l’interpretazione, rendere visibile ciò che si sta raccontando. Dopo la lettura iniziamo a confrontarci con i bambini. Andiamo a indagare i personaggi che, volutamente, hanno ritmi e stati d’animo completamente diversi. Anni fa ho codificato il percorso identikit del personaggio per lavorare con i bambini sulla creazione del personaggio teatrale. L’introduzione dello strumento sagoma si è rivelato molto efficace. In base al lavoro che vogliamo portare avanti si potrà procedere in due direzioni: sperimento in scena corpo, voce, emozioni del personaggio e poi trasferisco il lavoro sul foglio, o viceversa (immagino e creo il mio personaggio attraverso la sagoma e poi sperimento).

È, anche in questo caso, un lavoro di «traduzione»: transitare da un codice simbolico all’altro. I punti centrali per la costruzione del personaggio sono: Come parla? Come si muove? Che emozioni prova? In questo caso, poiché stiamo lavorando su una storia narrata che verrà tradotta in una scena teatrale, vi consiglio di lavorare subito con l’identikit, per permettere ai bambini di comprendere meglio i personaggi prima di interpretarli attraverso l’improvvisazione. Focalizziamoci su una scelta precisa; in questo caso, chiederei ai bambini: su chi volete lavorare, Roby o Cris?

I disegni presenti in queste pagine sono la bozza di un identikit: nel primo disegno la sagoma è ancora neutra, vuota. Nel secondo ho immaginato e creato un personaggio arrabbiato.
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Andiamo in scena! Strutturare lo spettacolo teatrale

Fare uno spettacolo teatrale significa costruire qualcosa insieme. Su questo principio ho strutturato il percorso operativo da seguire nella fase della preparazione dello spettacolo. Ma non prima di cadere io stessa, anni fa, in qualche errore educativo!

Anno scolastico 1999-2000. Dopo la fase di allenamento teatrale (non così strutturata come negli anni a venire ma comunque ben costruita) mi cimento con la preparazione dello spettacolo ispirato alla storia Mary Poppins, con una classe di quarta elementare. Scrivo il testo, inizio le prove con i bambini. Devo essere sincera, il testo era carino e adatto ai bambini, ma un grosso errore di fondo c’era: la mia ansia da prestazione in merito al risultato finale. Questo mi portò in primo luogo a compiere scelte «comode»: le bambine più spigliate e più «brave» interpretarono le varie Mary Poppins (già da allora non amavo il concetto dei protagonisti e delle comparse e cercavo di bilanciare i ruoli), non mi venne proprio in mente di sondare il terreno, di scoprire una potenziale aspirante Mary Poppins fra le bambine che si mettevano meno in mostra.

Oggi so che ognuno ha il diritto di candidarsi per un ruolo e tutti vengono considerati nelle loro proposte. Le scelte finali vengono fatte dall’adulto di riferimento in base a varie considerazioni: ogni situazione è diversa (gruppo classe, individualità specifiche, percorso teatrale svolto in quel determinato contesto) e comporta scelte adeguate. Ma la regola «il più bravo interpreta il personaggio più difficile», o «la bambina più graziosa fa la principessa» non è una regola valida per me, forse è una regola comoda, quello sì.

L’ansia legata al giudizio finale mi portò, in quella fase di lavoro, a impostare le prove in modo completamente sbagliato. Assegnati i copioni e i rispettivi personaggi, chiesi ai bambini di iniziare a imparare a memoria le battute! E tutta la fase creativa per lavorare sulla costruzione di un personaggio? Una buona parte dell’essenza della pedagogia teatrale del ’900 era stata annientata in un secondo, con quella richiesta di una (allora!) inesperta operatrice teatrale! Come si fa a interpretare un personaggio senza prima indagarlo? Senza giocarci, senza esplorarlo nel corpo e nella voce? Senza trovare le sue emozioni per motivare le battute che dice? Io tutto questo, senza nemmeno esserne consapevole, l’ho messo in un angolino, nascosto.

Quei bambini, ahimè, non hanno potuto sperimentare il processo creativo che è alla base di uno spettacolo teatrale. Le prove sono state soprattutto uno spazio per ascoltare e dirigere i bambini. Uno spazio per montare tutte le scene, e questo è stato compito soprattutto di Fabio che, fra noi due, è sempre stato l’operatore addetto alla regia. Prove divertenti a tratti, un po’ noiose ad altri. Noiose soprattutto quando sono diventate esclusivamente una ripetizione continua delle stesse cose, in un clima molto serio in cui io stessa chiedevo ai bambini di concentrarsi molto, di fare silenzio, di essere sempre pronti e attenti.

Lo spettacolo andò molto bene! I bambini furono bravissimi, lo spettacolo era davvero carino e divertente, anche per i genitori in platea, che non facevano che ridere e applaudire. Ma, dietro le quinte, mi veniva consegnata un’immagine di me che non avrei mai voluto vedere: non facevo che dire ai bambini di stare in silenzio, lanciando loro occhiatacce per essere più chiara. Ero tesa e agitata. Speravo che nessuno sbagliasse. Volevo che tutto andasse bene. In questa ricerca di perfezione mi stavo perdendo il meglio: i sorrisi di complicità che avrei potuto condividere con i bambini, il senso di gratificazione per aver costruito qualcosa di bello con loro, la possibilità di sdrammatizzare qualche piccolo errore rinforzando l’autostima di chi aveva dimenticato una battuta, dicendogli comunque: «Sei stato bravissimo! Non se ne è accorto nessuno».

Stava accadendo qualcosa di preciso: ero presa più da me e dalle mie esigenze che dai bambini. Forse loro non lo hanno nemmeno percepito perché non ho comunque urlato o mostrato segni di isteria (ci mancherebbe!) e alla fine dello spettacolo i bambini mi hanno comunque abbracciato e mi sono sembrati soddisfatti. Ma io so, con grande sicurezza, che al centro dei miei pensieri durante lo svolgimento dello spettacolo c’era la preoccupazione del risultato finale. Non ero veramente in empatia con loro, ero proiettata sul giudizio finale.

Questa considerazione fu per me pesantissima e fonte di tristezza, come avrete modo di leggere curiosando nel mio diario di allora. Fu però anche necessaria. Lo spettacolo non poteva essere l’esibizione da valutare, il prodotto finale da giudicare. Né io né i bambini saremmo mai più stati, nel contesto dello spettacolo finale, strumenti da misurare in termini di «brava insegnante di teatro» o «bravi piccoli attori». Questa nuova visione mi ha immediatamente alleggerita e mi ha permesso di rivedere completamente la fase «spettacolo». Innanzitutto ho cercato di costruire i testi sempre in funzione del gruppo classe, creando spesso storie originali e, a volte, ideate insieme ai bambini. Negli anni sono nati molti copioni: alcuni ispirati a testi teatrali, altri nati da temi specifici sui quali avevamo lavorato con i bambini (la diversità, i diritti dei bambini, le fiabe di Rodari, le emozioni, l’ambiente), altri ideati dai bambini stessi. I testi scritti direttamente dai bambini sono stati i più complessi da gestire: è necessario seguire la fase della scrittura creativa e poi risistemare tutto il materiale perché sia equilibrato e funzionale.

C’è un lavoro corposo dietro questa procedura e l’ho affrontato esclusivamente con i bambini più grandi, di quinta elementare, di solito conoscendo già la classe. Sono stati i testi più belli perché creati direttamente da loro: sono nati copioni su viaggi fantastici e avventure ricche di elementi magici, ogni bambino ha potuto ideare e scegliere il proprio personaggio! Ma all’operatore teatrale spetta poi il compito di cucire tutto il tessuto narrativo perché possa diventare uno spettacolo! Quindi è bene cimentarsi in questa avventura creativa dopo aver acquisito un po’ di esperienza. Se volete, nel mio libro Empatia vince bullismo trovate un copione teatrale incentrato sul tema del bullismo e, soprattutto, sull’importanza di cooperare e di risolvere i problemi insieme, adatto ai bambini del secondo ciclo. Con i bambini della seconda elementare ho più volte scelto il tema del circo o delle emozioni, con i bambini della quinta ho creato un copione sulla storia del teatro o riadattato Romeo e Giulietta di Shakespeare, ad esempio!

Quindi, la prima regola fondamentale è: il testo deve essere adatto ai bambini per contenuto, lunghezza, complessità di linguaggio e di significati. Scrivere un testo ex novo è forse più complicato se non si ha un po’ di dimestichezza in questo campo. Si può iniziare ispirandosi a storie, miti o fiabe, ricordandosi sempre di citare le fonti. L’operatore teatrale, quando individua un testo interessante e idoneo al suo gruppo classe, inizia a rielaborarlo pensandolo in «termini pratici»: la storia mi permette di far recitare in modo corale tutti i bambini? Posso organizzare con semplicità i vari contesti ambientali della storia? Le scene ipotizzate possono essere realizzate praticamente?

Chiarisco questo punto con un esempio. In una edizione del Corso Nazionale per operatori teatrali per bambini, condotto da me, nell’incontro dedicato alla realizzazione dello spettacolo con i bambini, una corsista mi espose la sua idea di scena teatrale: «Siamo in una caverna… ci sono enormi ragni giganti che si arrampicano sulle pareti… i bambini (esploratori in viaggio) entrano nella caverna. Un pipistrello gigante si posa sulle loro facce, spaventandoli, poi si apre una botola, i bambini cadono e finiscono in un mondo sotterraneo». Scena sicuramente avvincente e ricca di pathos ma, quando chiesi all’autrice: «Come realizzerai questi elementi scenici così importanti per lo svolgimento della situazione, ossia i ragni, il pipistrello gigante, la botola che si apre? Come pensi di risolvere questa situazione in scena?», lei, dopo un attimo di smarrimento, mi rispose: «Non ne ho la minima idea!». È importante procedere nella scrittura del testo senza mai staccare il racconto dalla sua ipotetica realizzazione scenica. Quando penso a una situazione devo immediatamente immaginarla «sul palco» per analizzare limiti, difficoltà, opportunità reali. È un passaggio fondamentale per non rischiare di creare copioni con scene o passaggi irrealizzabili dal punto di vista logistico. È quello che intendo quando suggerisco di pensare la scena in termini pratici: guardala, visualizzala!

Un altro consiglio è quello di immaginare tante scene corali con 4-6 bambini presenti contemporaneamente. Difficilissimo organizzare una scena con 10, 15 o 25 bambini che recitano nello stesso momento! Quindi, quando parlo di scene corali, intendo scene con gruppi di bambini che recitano insieme. È interessante inserire nello spettacolo anche scene di puro movimento: ad esempio una camminata nello spazio, per rappresentare una piazza. Oppure una scena al rallentatore o una camminata fantasiosa: molti testi prevedono un’ambientazione magica che ci consente di inserire situazioni «fantastiche».

Tendenzialmente, per dare ancor più senso al lavoro fatto, è sempre stimolante inserire nello spettacolo degli esercizi già sperimentati che diventano funzionali alla scena. Significa avvalorare ulteriormente il significato espressivo delle attività svolte nella fase del training. I bambini conoscono già alcune modalità operative (camminare al rallentatore, essere in una bolla, unirsi tutti al centro come una «cellula», e così via), le hanno codificate insieme a voi nel laboratorio: per loro è interessante e rassicurante trasferire quella conoscenza nella costruzione dello spettacolo. Appena avrete individuato e scritto il copione inizia il lavoro insieme ai bambini per costruire lo spettacolo. Analizziamo alcuni aspetti fondamentali.

Lavoro creativo sui personaggi

Dopo aver attribuito i personaggi inizia il lavoro creativo per costruirli. Si procede con delle camminate per permettere ai bambini di immaginare la postura e il movimento del proprio personaggio. Si legge il copione cercando le intenzioni e le emozioni presenti in ogni battuta. Ogni bambino può proporre e compiere scelte relative all’interpretazione o al «mascheramento». Un bambino che interpretava un vecchio signore brontolone mi propose, anni fa, di indossare un cuscino sotto la maglietta: «Secondo me ha il pancione questo signore e parla con la voce bassa… e spesso sembra una pentola in ebollizione, tipo: Bobobobo… e quindi in alcuni momenti borbotta così, senza dire niente». Florin creava così il suo personaggio, mettendo insieme la voce, il corpo, la fisicità secondo lui necessarie per raggiungere il suo obiettivo. Una bambina che interpretava un folletto mi chiese di poter utilizzare un nastro da muovere nello spazio per accompagnare l’ingresso e l’uscita dalla scena. Alcuni bambini si presentano alle prove con cappelli, oggetti di scena, accessori cercati e trovati a casa.

Creare il personaggio deve essere una fase stimolante, significa considerare i bambini ricchi e competenti, significa lasciarli liberi di sperimentare, provare, giocare. Creare il personaggio è ben diverso da assegnare i copioni e dire: ora imparate le battute a memoria! Ma, quasi sempre, è ciò che accade a scuola. Anche in questo caso, in modo più latente e meno lampante rispetto alla scuola dell’infanzia, lo spettacolo diventa mera ripetizione delle battute, un susseguirsi sterile e stereotipato delle scene, senza lavoro creativo da parte dei bambini, senza gioco. A cosa serve realizzare uno spettacolo senza entrare nel vivo delle potenzialità espressive che questa prassi offre ai bambini? Permettere ai bambini di costruire il proprio personaggio li rende creativi, consapevoli, autonomi. Il bambino che ha potuto definire il suo personaggio si sente attivo, responsabile del processo costruttivo che è alla base dello spettacolo. La memoria è necessaria in un secondo momento, quando i bambini hanno già definito le caratteristiche fondamentali del proprio personaggio e inizia la fase del montaggio.

Ogni bambino ha il suo ruolo

Attori, costumisti, musicisti, aiuto-registi, grafici… c’è spazio per tutti! Questo è un principio molto importante da considerare: non è obbligatorio recitare! Recitare non può essere un’imposizione. Ancor prima di consegnare il copione alla classe mi confronto con i bambini su questo aspetto, voglio che i bambini sappiano che recitare è una scelta, non una costrizione. Queste sono le domande che utilizzo in questa circostanza: «Avete tutti voglia di recitare nello spettacolo finale? C’è qualcuno che preferirebbe non recitare e avere un altro ruolo?».

«Perché, non si deve recitare per forza?» mi chiede spesso qualcuno.

«No! Lo spettacolo è un progetto corale e tutti ne facciamo parte. Anche io che non recito, ad esempio».

«Ma tu sei l’insegnante!».

«Certo! Infatti ho un altro ruolo. Ma se qualcuno avesse difficoltà a recitare avrebbe comunque un altro ruolo. Per costruire lo spettacolo c’è bisogno anche di uno o più grafici che preparino gli inviti o la locandina, o di un trovarobe che faccia la lista di tutti i costumi e gli oggetti necessari… Queste cose potete farle tutti, sia che recitiate sia che non recitiate».

È importante per me far passare l’idea dello spettacolo come progetto, come struttura composta da tanti elementi, come sistema, perché fare lo spettacolo non è solo recitare! Mi piace però anche rafforzare il valore del recitare come possibilità espressiva, fonte di piacere e priva di giudizio.

«Secondo me recitare è una cosa bellissima e divertente! Abbiamo fatto tanti giochi con il corpo e con la voce durante l’anno… abbiamo interpretato tanti personaggi… credo che recitare nello spettacolo finale sia un’esperienza positiva per tutti, ma non deve essere un obbligo. Il discorso è semplice! Io credo che sia divertente ma dovete scegliere voi».

Questo discorso è sempre stato l’inizio di un confronto interessante fra me e i bambini. È incredibile quanto l’adulto sia il modello di riferimento! Quanto il bambino spesso non immagini assolutamente di avere il diritto di scegliere!

«Quindi non siamo obbligati? Sei sicura?».

«Certo!».

«E che penserebbero i genitori?» (ecco il giudizio, già così radicato a questa età!).

«Io vi ho chiesto se avete voglia di recitare, non cosa pensano i genitori! I genitori sono contenti se voi siete soddisfatti del lavoro svolto» (pronuncio queste parole anche se a volte, purtroppo, non corrispondono totalmente alla verità!).

«Io voglio recitare!». «Anche io!».

Generalmente la conversazione si sviluppa in questo modo e tutti i bambini mi confermano di voler recitare nello spettacolo. Nel corso degli anni pochissime volte i bambini mi hanno espresso chiaramente di non voler recitare, perché la cosa li «metteva a disagio». Ho ovviamente rispettato queste scelte.

I bambini in questione hanno assunto attivamente altri ruoli: hanno aiutato me o Fabio nella regia assistendo alle prove e segnando le indicazioni sul copione, ci hanno aiutato a selezionare le musiche o hanno scelto la grafica per la locandina. Ho sempre fatto presente ai bambini che potevano cambiare idea in qualsiasi momento ed essere inseriti nello spettacolo. C’è sempre un personaggio da poter inserire, aggiungere, se serve per soddisfare le esigenze dei bambini. Memorabile resterà la storia di Andrea che, il giorno dello spettacolo, mi ha detto: «Helga, avrei cambiato idea! So che è molto tardi per dirtelo ma io vorrei recitare, non ho più quella paura che avevo prima. Certo… se è possibile e non metto in difficoltà i miei compagni, altrimenti lo capisco. E con una parte piccola comunque!».

Andrea ha recitato, in una scena corale che rappresentava un mercato. All’ultimo momento è stato aggiunto un fioraio che esaltava la bellezza dei suoi fiori, richiamando i passanti. Andrea era raggiante in scena. Aveva fatto una scelta, aveva potuto cambiarla. Era stato libero di decidere e di seguire le sue emozioni, nel rispetto degli altri, correndo anche il rischio di non essere accontentato. È ciò che definiamo «assertività»: connettersi profondamente con le proprie emozioni, esprimere chiaramente i propri bisogni considerando e rispettando anche emozioni e bisogni altrui. Una conquista per molti adulti che conosco ancora lontana, Andrea invece ci era arrivato a dieci anni! Fu una sensazione molto bella anche per me.

Negli anni, lasciare ai bambini la possibilità di scegliere che ruolo avere (attori o non, ma comunque parte attiva nello spettacolo) è risultata una strategia vincente. Pochi bambini (basterebbero le dita di una mano per contarli) hanno scelto di non recitare su centinaia di bambine e bambini che hanno partecipato ai laboratori teatrali condotti da me e da Fabio: mi sembra un dato significativo, proprio perché nasce dalla scelta dei bambini, non da un’imposizione. Ci sono stati anche molti bambini, negli anni, che hanno negoziato con me o con Fabio una parte piccola, a dimostrazione di un’ansia da prestazione che spesso si associa allo spettacolo.

«Io vorrei recitare ma ho paura di una parte lunga… di dimenticarmi le battute… posso avere una parte non troppo lunga? Mi sentirei più tranquilla/o».

Questa frase mi è stata detta, più o meno in questi termini, da diverse bambine e bambini che hanno dimostrato di volersi mettere in gioco senza negare paure e insicurezze. Anche in questo caso, rassicurare i bambini e accogliere la loro richiesta li solleva da un grande senso di responsabilità legato al giudizio. E affrontiamolo insieme questo giudizio, che tanto ci condiziona e a volte rischia di soffocarci!

Disegniamo un barattolo: vi presento il poliziotto nella testa

Il giudizio è subdolo. Si insinua strisciando come un serpente che sibila, mina le nostre certezze, costruisce gabbie, sembra dirci ossessivamente: non puoi farcela, lascia stare!

È fondamentale che i bambini non si sentano giudicati dall’adulto di riferimento, in questo caso l’operatore teatrale. Non siamo lì per questo motivo! Il giudizio non deve entrare nello spazio del nostro laboratorio; dobbiamo far di tutto per tenerlo fuori. Ricordiamoci che il bambino costruisce la sua immagine – e di conseguenza l’autostima – soprattutto specchiandosi nello sguardo dell’altro. Gli adulti di riferimento hanno un peso importante rispetto alla percezione che un bambino sviluppa di sé stesso: capace/incapace, adeguato/ inadeguato… Il nostro atteggiamento, il nostro linguaggio dell’educare, le parole che utilizziamo, il nostro sguardo, veicolano messaggi precisi che potranno aiutare i bambini a sviluppare fiducia e motivazione… oppure lavoreranno nella direzione opposta11. Teniamolo sempre a mente nel laboratorio teatrale. E poi ci sono i nostri giudizi interni, quelle vocette che sembrano tormentarci: tanto non ci riesci! Lascia stare! Smetti di provarci! Sbagli sempre! È ciò che Augusto Boal ha definito «il poliziotto nella testa».

[image: Fare teatro non significa fare la recita]

Anche i bambini hanno «un poliziotto nella testa», spesso pungolato dai giudizi che provengono dagli adulti di riferimento, dai compagni di classe, ma alimentati anche dalle paure e dall’ansia. È bene parlarne insieme, è utile affrontare l’argomento in classe, comprendere che tutti in alcune circostanze temiamo di sbagliare, di non essere all’altezza, e fa parte del gioco: ogni volta che accettiamo una nuova sfida probabilmente avremo dubbi, paure, penseremo «chi me ho fatto fare?». Ma scegliamo comunque di continuare, affrontiamo le nostre paure e questo è il vero traguardo, non il risultato finale! Questo dialogo fra me e i bambini è sempre stato fertile, prezioso, un ricco «filosofare» insieme. E diversi anni fa ho codificato questa attività espressiva. Dopo questo confronto dico ai bambini: «È arrivato il momento di chiudere i nostri giudizi in un barattolo. Trasferiamoli dalla nostra testa a un barattolo da chiudere bene con un coperchio!». I bambini realizzano un barattolo con il cartoncino: possono scegliere il colore, la forma. E dentro scrivono – con penne, colori, pennarelli, incollando le parole con la tecnica del collage – i giudizi e le paure legate allo spettacolo. Un gioco molto liberatorio, terapeutico e costruttivo!

Chi è di scena: è arrivato il grande giorno!

Godetevi le emozioni, incoraggiate e rassicurate i bambini, vivete insieme la magia del «qui e ora», l’alchimia della scena. Anche voi insegnanti/operatori: chiudete i giudizi nel barattolo. Non sarà facile, lo so. Vorremmo che tutto fosse «perfetto», dopo tanto lavoro, auspicheremmo che nulla fosse fuori posto, che fosse tutto sotto controllo… ma ricordiamoci che la perfezione non esiste!

Ogni incontro di laboratorio ci ha restituito bellezza e caos, perché nulla è prevedibile nel nostro lavoro, e non solo. Abbiamo imparato ad accogliere l’imprevisto, il non lo so, e potrebbe accadere anche durante lo spettacolo. Ma non deve preoccuparci. Non è il giorno per essere giudicati, è il giorno per festeggiare insieme la conclusione di un ricco e meraviglioso percorso.

Ancora in viaggio con la macchina del tempo

Vi ho illustrato la forma e le attività che ho codificato per strutturare i laboratori con il Metodo Teatro in Gioco®: dal primo incontro in classe fino al giorno dello spettacolo. Anche in questo caso desidero portarvi nel cuore degli eventi, per toccare con mano il perché di certe scelte, nate a volte facendo i conti con l’errore che – se riesci a guardarlo dalla giusta prospettiva – si trasforma sempre in una nuova opportunità; assaporando il piacere della scoperta, di qualcosa che nasce come un’intuizione e poi diviene prassi da codificare perché attraverso l’esperienza diretta si dimostra efficace, valida.

Anno 2000, con una classe quarta, spettacolo finale (copione ispirato alla storia di Mary Poppins). «Ma che è successo, mi chiedo? Cos’è tutta questa ansia, questa smania? Ok, è vero. È il primo spettacolo che realizziamo con i bambini della scuola primaria… Il teatro pieno, le aspettative delle insegnanti e dei genitori. Non c’è niente da fare: mi sono sentita sotto giudizio! Ma ho commesso un errore enorme: ho pensato più a me che ai bambini. Avrei dovuto tutelare loro, non la mia immagine. Avrei dovuto sorridere e sdrammatizzare nei momenti imperfetti, nei cambi scena lenti e scomposti, nei buchi di memoria. Invece mi sbracciavo dietro le quinte, lanciavo occhiate fulminee ai bambini che parlottavano fra loro per esorcizzare la paura prima di entrare in scena. E io non me ne sono accorta. Non mi sono accorta dei loro timori, dei loro bisogni. Pensavo al risultato, ambivo alla perfezione. Durante tutto il laboratorio i bambini hanno conosciuto ciò che sento di essere profondamente: una persona attenta ai bisogni degli altri, sensibile, empatica. Ma ieri, durante lo spettacolo, hanno conosciuto una parte di me che si è fatta dominare dall’ansia da prestazione e dal conformismo, tirando fuori un lato che non mi piace. Forse esagero e sono troppo critica con me stessa, come spesso accade. Ogni tanto mi devo ricordare di mettere a tacere il poliziotto che vive nella mia testa. Forse non sono stata così terribile – Fabio dice di no, ma è di parte ed è da ieri che cerca di rassicurarmi – ma certamente questa sensazione che provo deve servirmi da insegnamento. Io non la voglio più provare. Io voglio essere migliore di così. I bambini hanno il diritto di vivere lo spettacolo finale con accanto una guida rassicurante e, soprattutto, sempre dalla loro parte».

Anno 2001, con una classe quinta. «Questo laboratorio teatrale è una sfida per crescere! La classe ci è stata presentata come problematica e la nostra inesperienza un po’ mi spaventa. Ma ho sempre accolto le sfide senza tirarmi indietro e non vedo l’ora di cominciare».

«Il lavoro che io e Fabio stiamo svolgendo con i bambini è a dir poco sorprendente. Siamo noi che stiamo insegnando qualcosa a loro o loro che stanno insegnando a noi? Sicuramente il linguaggio teatrale è lo strumento che ci sta permettendo di conoscerci e di fare nuove scoperte. I bambini sono pronti a sperimentare tutto! Si mettono in gioco, con il corpo e con la voce, lo fanno totalmente. Le difficoltà riscontrate all’inizio, legate soprattutto a comportamenti aggressivi da parte di alcuni bambini e al rifiuto delle regole, si stanno sciogliendo. Forse avevano bisogno soprattutto di adulti pronti a dargli fiducia?».

«Decidiamo di mettere in scena un processo. I riferimenti al TdO e al teatro forum sono evidenti. Penso che questa classe ne abbia bisogno. Di lavorare insieme, di scegliere una strategia comune, di imparare a gestire i ruoli, di negoziare se necessario. E diversi bambini e bambine hanno bisogno di sentirsi importanti, di sviluppare fiducia e autostima, di credere nella possibilità di un futuro migliore. Hanno storie familiari profondamente segnate dalla sofferenza, dal disagio, dall’abbandono. Guardo spesso G. negli occhi, ha lo sguardo curioso ma a tratti diventa triste; è stata maltrattata e poi abbandonata dalla madre. Vorrei stringerla forte… Ma torniamo al teatro! Ho parlato alla classe del teatro sociale, di Augusto Boal. Gli ho chiesto: secondo voi il teatro può servire per dire qualcosa di importante? Per aiutare le persone? Per denunciare le ingiustizie sociali? Un fiume in piena di pensieri, parole. «Sì, può servire». «Per farti sentire devi alzare la voce e dimostrare di essere più forte, non recitare!», «No, non serve perché tanto non ti sentirebbe nessuno», «Sì, ma poi comunque le cose non cambiano», «Se non ci proviamo le cose certamente non cambiano – dico io – non possiamo partire sconfitti senza nemmeno tentare». Io e Fabio abbiamo proposto di dimostrare l’innocenza di un personaggio ingiustamente incarcerato per il furto di una macchina. Lo hanno incastrato. Voi dovete dimostrare la sua innocenza. Dovete produrre le prove, testimoniare, difenderlo. Questa proposta ha letteralmente entusiasmato tutta la classe! Abbiamo dato loro due settimane per organizzarsi».

«Nel secondo incontro (è passata una settimana), i bambini hanno iniziato a confrontarsi con me e Fabio rispetto al lavoro già fatto: hanno iniziato a distribuire i ruoli; c’è chi farà l’avvocato, molti saranno testimoni. D. ci ha chiesto se può interpretare l’accusato e testimoniare anche lui. Ovviamente abbiamo detto di sì. Passiamo l’incontro ad ascoltarli e a dargli nuovi input per aiutarli a costruire il lavoro teatrale. C’è tanto fermento. Tutti hanno avuto la possibilità di esprimersi e di dare il proprio contributo».

«Terzo incontro: il processo. Io faccio il giudice. Fabio ha raccolto le varie prove prodotte dai bambini – scontrini con diversi orari, biglietti del treno, carte d’identità… tutto disegnato e fatto a mano da loro, sono stati bravissimi! – e annuncia i vari personaggi che dovranno testimoniare. Ci sono la madre dell’accusato, alcuni amici, un parcheggiatore, un passante che si trovava sulla scena del furto, alcuni colleghi di lavoro. Hanno creato la loro storia e l’hanno sostenuta con le prove e le testimonianze. Hanno dimostrato il coinvolgimento di un collega di lavoro, invidioso, che voleva far ricadere la colpa su Mario (così hanno chiamato l’accusato). Hanno interpretato i vari personaggi in modo molto credibile! Alla fine ho emesso il verdetto: innocente. Tutti i bambini hanno gridato, abbracciandosi, saltando! Urlavano: “Ha vinto la giustizia! Ce l’abbiamo fatta!”. È stata un’esperienza bellissima, da brividi!».

«Shakespeare arriva in periferia! Dopo aver raccontato ai bambini la trama di Romeo e Giulietta, in modo democratico la classe ha deciso che sarà la storia per costruire lo spettacolo di fine anno. Io e Fabio abbiamo pensato a Romeo e Giulietta perché il tema centrale – il conflitto fra due schieramenti – è un po’ la fotografia di questa classe, anche se le dinamiche sono già nettamente cambiate. È stato divertente vedere le reazioni dei bambini, tanto incuriositi dall’aspetto bellicoso della storia (“Facciamo pure noi i duelli, vero?”) quanto scoraggiati da quello romantico (“I due innamorati ci devono stare per forza nello spettacolo?”). Si è deciso, all’unanimità, che non morirà nessuno. E a me sta bene. I filtri bevuti da Romeo e Giulietta saranno solo dei sonniferi. Nella nostra versione, interpretata da bambine e bambini di dieci anni, mi sembra più interessante – e più costruttivo – ragionare sulla rivalità, sulla violenza, sulla vendetta come scelte comportamentali che non portano a niente e che possono essere sostituite dal dialogo e dal confronto. Questo è il senso del nostro spettacolo. Non è necessario che finisca in tragedia».

«Le prove dello spettacolo stanno entusiasmando i bambini e anche noi! È successo anche qualcosa che ha del prodigioso: D. ha comprato e portato in classe il libro di Romeo e Giulietta chiedendo a tutti i compagni di firmarlo. È come se i Montecchi offrissero un dono ai Capuleti! Il gesto di D. ha lo stesso valore in questa classe! È stato molto emozionante».

«Oggi D., che interpreta Mercuzio, mi ha chiesto di dire la sua battuta in romano: “È solo uno sgaro! È solo uno sgaro!” (traduzione: è solo uno strappo, è solo uno strappo!). Ho provato a dissuaderlo. Lui ha insistito: “Helga mi viene più forte la battuta in romano! Si capisce che soffro, che la ferita fa male. Non ci hai detto tu di trovare le nostre motivazioni quando recitiamo? Io questa battuta la sento romana!”. Che dirgli se non: “Hai ragione D., mi sembra una spiegazione convincente”. Mercuzio uscirà di scena gridando in romano e D. avrà avuto la certezza di essere stato ascoltato e compreso!».

«Lo spettacolo è stato a dir poco fantastico! Una classe coesa, unita per realizzare un obiettivo comune. Si sono aiutati, hanno collaborato. Io e Fabio abbiamo incoraggiato tutti prima di iniziare e nel nostro rito scaramantico l’energia era intensa, vibrante. Alla fine tutti i bambini ci hanno abbracciato, ringraziato, abbiamo esultato insieme. Ho pianto! I bambini mi prendevano amorevolmente in giro e mi hanno regalato un pacchetto di fazzoletti. Ho provato un’emozione indescrivibile. Questo è ciò che voglio fare nella mia vita! Mettere le mie competenze al servizio dei bambini. Utilizzare il teatro per promuovere il benessere. Ho tanto, tanto da imparare, scoprire, studiare, tanto da sperimentare per portare avanti questo mio sogno! Ho un metodo da strutturare!».

Questo è ciò che voglio fare nella mia vita: una percezione chiara, inequivocabile, che attraversava ogni fibra del mio essere. Credo che tutto sia nato da lì, dalla consapevolezza di aver trovato il mio progetto di vita.

Nei successivi cinque, sei anni anche per la scuola primaria sono state ideate, sperimentate e codificate tante prassi e attività: alcune sono diventate elementi costanti del Metodo Teatro in Gioco®, tasselli irrinunciabili di un mosaico da costruire in divenire, che nel tempo si sarebbe trasformato modificando, semplificando, eliminando o aggiungendo alcuni «pezzi», ma non questi.

«Un nuovo inizio in una terza elementare. Ho sperimentato per la prima volta la cassetta degli attrezzi. Si è creato subito un clima di ascolto e condivisione molto denso. I bambini cercavano di individuare gli elementi fondamentali del fare teatro. Non è stata una scoperta così immediata, anzi! Hanno iniziato a dire parrucche, costumi, palcoscenico. Abbiamo dovuto fare un lavoro “da fuori a dentro” per arrivare a identificare le nostre risorse personali. Ma è stato molto bello! Assolutamente da codificare come inizio del laboratorio teatrale».

«Ho pensato di creare un’attività chiamata l’identikit del personaggio, per poter lavorare sulla costruzione dei personaggi insieme ai bambini. Sento l’esigenza di fornir loro uno strumento visivo, “concreto” per creare una connessione fra il pensiero analitico e il pensiero creativo. Molti bambini hanno bisogno del linguaggio visivo per riuscire a elaborare, con maggior chiarezza, pensieri ed emozioni. Così, a un lavoro di analisi associamo anche la sagoma del personaggio da creare, per dargli una fisicità. “Vedere” il nostro personaggio: vediamo che succede, se funziona!».

«La sagoma del personaggio è stata accolta con entusiasmo! Si è verificato ciò che avevo immaginato: il lavoro teatrale è andato a integrarsi con il lavoro analitico. I bambini hanno avuto un ulteriore strumento per costruire il proprio personaggio. Si sono concentrati disegnando l’espressione del viso, che poi hanno messo in relazione con quella reale. Sarà utile, in alcuni incontri, anche l’utilizzo di uno specchio (ma vorrei riservarlo a un lavoro più personale, quando indagheremo la nostra rabbia, ad esempio, e realizzeremo il nostro autoritratto). La sagoma è certamente da utilizzare come elemento costante dopo la lettura di un testo, ma anche negli incontri dedicati alle emozioni».

«Fabio durante un gioco corporeo ha iniziato a improvvisare una camminata silenziosa, simulando di trovarsi in un luogo da esplorare. I bambini in fila dietro di lui, immersi in questa scena senza parole, totalmente coinvolti. Fabio simulava azioni precise: camminare su un terreno fangoso che ti sporcava i piedi; cogliere e annusare dei fiori… alternava momenti più poetici ad altri comici. I bambini, senza dovergli dire una parola, entravano in questo gioco di finzione, in questo “videogioco teatrale”, tutto da sperimentare. Al termine, nel cerchio, Fabio ha raccontato la sua storia e ha chiesto ai bambini di condividere le loro sensazioni. C’è chi aveva immaginato anche altri scenari, chi fuggiva da coccodrilli all’attacco, chi aveva raccolto fiori dai poteri magici… è stato incredibile! Noi questa attività da oggi la chiamiamo “passeggiata mimica” e la inseriamo negli incontri come modalità espressiva per drammatizzare storie attraverso il linguaggio non verbale!».

«In questa classe (una quinta abbastanza complessa) c’è ancora chi si distrae mentre un gruppo di bambini è alle prese con le prove. Ieri ho chiesto ad A. e F., che chiacchieravano ripetutamente: “Non vi interessa quello che stanno costruendo i vostri compagni?”. A. mi ha risposto: “Non è la mia scena”. La mia scena, la tua scena. Non è facile, in alcune classi, superare questo concetto. Devo ideare un’attività, una prassi per introdurre lo spettacolo come lavoro di tutti. E per prepararci allo spettacolo dobbiamo rafforzare lo spirito di gruppo: sarà un modo per lavorare sulla cooperazione, l’ascolto, l’empatia. Non serve solo allo spettacolo, significa soprattutto sviluppare senso etico, scoprire l’importanza di condividere, di impegnarsi per un progetto comune. Cercherò di inserire più giochi teatrali incentrati sulla cooperazione nella fase finale del laboratorio, prenderò ispirazione soprattutto dal training del TdO».

«Nella solita classe (una quinta) dove regna l’anarchia e il gruppetto di bulli la fa da padrone ieri si è raggiunto l’apice. N. durante la camminata condotta da me mi provocava continuamente rifacendomi il verso. Intanto ho notato che quando conduce Fabio se ne guarda bene da mettere in discussione il suo ruolo… Perché è maschio? Secondo me sì! Osservando le dinamiche relazionali ho notato un atteggiamento sessista da parte di diversi bambini nei confronti delle bambine. Comunque l’ho invitato a uscire dal gioco in modo autorevole, e lui lo ha fatto. Poi, nel cerchio, ho detto ai bambini che avremmo iniziato insieme un lavoro sull’ascolto e sul rispetto. La prossima volta porterò una scatola con le regole del gioco del teatro, e proviamo a vedere che succede!».

«Con la scatola delle regole sono emerse dinamiche molto interessanti! Bambine e bambini succubi dei “bulli” della classe hanno espresso il timore di essere presi in giro durante le prove. La regola “non si prende in giro nessuno” ha scatenato un dibattito molto acceso e ha dato voce a chi, di solito, resta in disparte e in silenzio. In classi come queste sarebbe necessario lavorare sulla tematica del bullismo12. Inizierò a strutturare un percorso specifico da avere a disposizione l’anno prossimo».

«Abbiamo osato: sperimentare la maschera neutra con i bambini della quinta. Con questa classe stiamo lavorando molto bene e il terreno era fertile. Fabio ha strutturato una breve performance sulla “nascita” da mostrare ai bambini. È stato un incontro “magico”, poetico, profondo, direi anche estremamente filosofico. I bambini sono rimasti incantati guardando l’interpretazione di Fabio. Gli hanno fatto un super applauso alla fine, da vera star! Hanno chiesto di osservare e toccare la maschera, e poi hanno voluto quasi tutti – tranne due – indossarla e provare la “nascita”. Tutto il lavoro è stato scandito da un silenzio quasi surreale, da un ascolto totale. C’era meraviglia. Da parte di tutti, noi compresi. Dopo la sperimentazione teatrale abbiamo parlato dell’esperienza, sono emerse sensazioni forti e anche riflessioni profonde. È stato un momento di pura filosofia!».

«Classe terza. In questa classe il silenzio è un lusso e l’insegnante, per ottenerlo, batte un mattone sul banco. Un suono assordante! Durante il laboratorio c’è interesse, entusiasmo (a volte anche troppo!), ma c’è proprio incapacità di restare in ascolto dell’altro: i bambini parlano e intervengono tutti insieme quando facciamo una domanda o verbalizziamo le sensazioni dopo un’attività. Si crea un caos difficile da gestire. Voglio buttar giù un lavoro sul silenzio e sull’ascolto… una sfida impossibile? Vedremo! Ma se non cominciamo da qui la vedo dura, continueremo a fare teatro nel caos… a suon di mattoni!».

«Il lavoro sul silenzio sta dando ottimi frutti. Ho creato una scatola del silenzio dove mettiamo pensieri, frasi, azioni silenziose da drammatizzare solo attraverso il corpo. Stiamo potenziando la parte dei giochi mimici e sensoriali per favorire l’ascolto e per imparare a “stare nel silenzio” in modo creativo. Le passeggiate mimiche ci stanno aiutando tantissimo. È un percorso13 da non sottovalutare perché potrebbe promuovere una vera e propria pedagogia dell’ascolto».

«Classe quinta. Quest’anno lo spettacolo finale prenderà la forma di un “museo”. L’idea mi affascina, così come sono affascinata dal concetto di museo: spazio di cultura, scambio, condivisione. E mi colpisce fortemente l’idea del museo portata avanti da Bruno Munari: un museo fatto dai bambini. E così, il lavoro sulle emozioni che stiamo sperimentando, confluirà in un “Museo delle emozioni” da condividere con le famiglie a fine anno».

«Il nostro Museo delle emozioni è stato stre-pi-to-so!!! I bambini erano felici. Esultavano alla fine dello spettacolo, fieri, pieni di gioia! Ci siamo abbracciati in una cellula che scoppiava di energia! I genitori soddisfatti, incuriositi, hanno colto il senso del lavoro fatto. Sono così felice! Così tanto che mi viene da piangere!».

Questa incursione nel mio diario mi ha permesso di restituirvi un’istantanea di alcuni momenti e passaggi per me molto significativi. Da questi primi anni del Metodo Teatro in Gioco® ad oggi le mie ricerche hanno dato vita a nuove attività da inserire nei laboratori, e sono nati diversi percorsi tematici. Il «museo» è entrato a far parte dei percorsi, prendendo forme e aspetti diversi: si è creata una forte connessione fra il teatro e l’arte contemporanea, e l’idea di creare insieme ai bambini uno spettacolo-museo da condividere con i genitori alla fine del percorso ci ha permesso di sviluppare ulteriormente il pensiero creativo. Sono nati diversi musei, associati a spettacoli: il «Museo delle parole» è stato molto interessante, ogni bambino ha scelto una parola da esporre – scritta, disegnata o costruita: una vera e propria opera d’arte – e sono nate diverse storie da drammatizzare. Non a caso in quegli anni io e Fabio portavamo in scena uno spettacolo per bambini scritto da me, L’inchiostro magico, sul potere delle parole. Da qui ci è venuto in mente di portare questo input direttamente in classe, nel laboratorio, per creare uno spettacolo insieme ai bambini.

Siamo riusciti spesso, in base alle esigenze della classe, a portare avanti percorsi tematici per lavorare sul bullismo, sull’autostima, sul pregiudizio, sulla diversità. Anche con i bambini il teatro può essere un incredibile strumento sociale e culturale, prezioso per nutrire un pensiero rispettoso e sviluppare senso etico, per sostenere la pace e la cultura della non violenza, e in alcune quinte (e con i ragazzi delle medie) questo lavoro è stato a dir poco necessario!

La valenza sociale del teatro è sempre stata vitale per me, la «sento» fortemente, mi appartiene in modo viscerale. Caratterizza il lavoro di ricerca teatrale che porto avanti nei laboratori con gli adulti e non è un caso che emerga anche nel mio lavoro a scuola. Le ricerche messe in campo in questi anni sono state veramente tante! Fabio ha lavorato soprattutto sulla «pedagogia della risata» valorizzando sempre di più la comicità come aspetto da indagare insieme ai bambini, e poi ha iniziato le sue ricerche di matematica creativa, portando la «materia più odiata di sempre» nei nostri percorsi teatrali e trasformandola in una scoperta: sono nate «scene matematiche» da drammatizzare con i bambini e percorsi espressivi per apprendere la matematica giocando14. Io ho lavorato molto sull’intelligenza emotiva e su come svilupparla attraverso il teatro, e negli ultimi anni ho iniziato a occuparmi anche di ambiente ed ecologia: anche in questo caso il linguaggio teatrale è diventato strumento per sviluppare intelligenza naturalistica ed ecologica. Voglio dedicarmi anche a un tema che ritengo fondamentale e urgente da affrontare con i bambini, per iniziare a cambiare la nostra società: la parità di genere. Sto conducendo varie ricerche per farne terreno di sperimentazione attraverso il linguaggio teatrale con l’obiettivo di riflettere insieme alle bambine e ai bambini su un tema ancora troppo marginale nelle scuole.

Nella scuola primaria il teatro è uno strumento che ci consente di lavorare sul sé e l’altro, affrontando anche tematiche delicate e complesse che attraverso altri linguaggi rischierebbero di diventare solo nozionistiche. Il teatro ti porta dentro le cose, nel cuore degli eventi, della storia (passata o attuale) e delle storie. Gli insegnanti di classe dovrebbero valorizzare questa risorsa, trasformando la realizzazione dello spettacolo in un campo di studio e ricerca multidisciplinare. Fare lo spettacolo può (dovrebbe) divenire terreno di scoperte culturali, sociali, valoriali, etiche. Da questo punto di vista il maestro Franco Lorenzoni, che ammiro molto, insegna: il teatro è nelle sue classi uno strumento per aprire dibattiti e confronti con i suoi alunni, per dare senso alle cose, per dar valore ai pensieri dei bambini, per costruire significato insieme.

Il racconto dei bisnonni di Pedro emoziona tutti. I tre viaggi in nave di Luisa ci colpiscono così tanto che decidiamo di partire da questa storia per costruire lo spettacolo teatrale che faremo a fine anno. […] Nel testo dello spettacolo propongo di intrecciare la ricostruzione teatrale di ciò che ci ha narrato Pedro, frasi tratte da conversazioni svolte in classe e alcuni versi tratti da La tempesta di Shakespeare e dall’Odissea. […] Penso sia bello che i bambini imparino a memoria versi di grandi autori, godendo di sonorità e ritmi che avvicinano la lingua al canto. Nella mia esperienza il luogo in cui è più facile appassionarli a questa fatica è il teatro che più di ogni altro territorio d’arte mette in relazione parola e corpo, voce e movimento.15

È proprio così. Mettere il teatro al servizio dei bambini, della conoscenza, dello sviluppo del pensiero, del piacere di apprendere è ciò che la scuola dovrebbe sempre fare.

Vorrei ancora indagare un aspetto che ritengo affascinante e centrale nel Metodo Teatro in Gioco®… Venite con me a Boston, andiamo a conoscere qualcuno di molto speciale.



1 Questo non significa che con i bambini in età prescolare non ci sia spazio per il dialogo, il confronto, lo sviluppo del pensiero. È la struttura di riferimento ad essere diversa: l’incontro è contestualizzato in un «contenitore fantastico». Con i bambini della scuola primaria non abbiamo bisogno di uno sfondo integratore «magico»; questa è la differenza sostanziale.

2 Percorso descritto nel mio libro Teatro in Gioco Lab.

3 Nei nostri laboratori teatrali e in generale nel Metodo Teatro in Gioco® Fabio Filippi è stato promotore della «pedagogia della risata», valorizzando la risata come strumento di coesione ed empatia; facendo spesso uso di tecniche riprese dalla comicità per introdurre concetti e tematiche; sperimentando con i bambini i percorsi espressivi incentrati sul personaggio clown; esplorando la matematica da un nuovo punto di vista.

4 Dal lavoro personalmente svolto con il Living Theatre.

5 Il concetto di giustificazione lo troviamo nel Sistema di Stanislavskij. Vachtangov, suo allievo, lo riprende spesso chiedendo all’attore di «giustificare» le sue azioni in scena.

6 La storia rumorosa viene utilizzata anche con i bambini del nido e della scuola dell’infanzia, ovviamente contestualizzata nell’incontro strutturato che abbiamo analizzato.

7 Jerzy Grotowski, Per un teatro povero, Bulzoni, Roma 1970, p. 188.

8 Pubblicata nel mio libro Io racconto… tu ascolti… insieme giochiamo!

9 Grotowski, Per un teatro povero cit., p. 230.

10 Jo Ann Endicott, Con Pina Bausch, Jaca Book, Milano 2017, p. 39.

11 Affronto dettagliatamente l’argomento in Puoi costruire per me una scuola gentile?

12 Inizierò a strutturare un lavoro che descrivo nel mio libro Empatia vince bullismo.

13 Il percorso che ho iniziato a ideare in quell’occasione è stato poi ampliato e strutturato. Lo descrivo in Prendiamoci il tempo per stare con noi insieme al laboratorio teatrale sul silenzio per i bambini più piccoli (nido e scuola dell’infanzia) che ho chiamato «Il Regno del Silenzio».

14 Percorsi e attività descritti nel libro Apprendere la matematica giocando con numeri, fiabe, magie, di Fabio Filippi.

15 Franco Lorenzoni, I bambini ci guardano, Sellerio, Palermo 2015, p. 180-184.
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Teatro e intelligenze multiple

Ognuno di noi è un genio. Ma se si giudica un pesce dalla sua abilità di arrampicarsi sugli alberi, lui passerà tutta la sua vita a credersi stupido.

Albert Einstein

È arrivato il momento di ampliare la nostra concezione della gamma dei talenti. Il più importante contributo che la pedagogia può dare allo sviluppo di un bambino è quello di aiutarlo e di guidarlo verso un campo nel quale i suoi talenti siano più adatti, e in cui possa sentirsi soddisfatto e competente. […] Dovremmo passar meno tempo a classificare i bambini e più tempo ad aiutarli a identificare e a coltivare le loro competenze e i loro talenti naturali. Ci sono centinaia e centinaia di modi diversi per avere successo, e molte, moltissime diverse capacità che possono aiutare a farlo.1

Credo che con «avere successo» si voglia intendere coltivare un progetto e portarlo avanti con soddisfazione, sentirsi bene, motivati, gratificati.

Ci sono moltissime diverse capacità che possono aiutare a farlo. Diverse intelligenze.

Compito di ogni educatore è saperle osservare e individuare. E utilizzare linguaggi, strumenti e attività che aiutino i bambini a coltivarle.

Passeggiando con Howard Gardner

L’aria è frizzantina, ma c’è un sole tiepido che ci accarezza. Gli stringo la mano e spero di non travolgerlo letteralmente con la mia emozione. Io e Howard passeggiamo in un viale alberato dell’università di Harvard. Sono venuta qui per confrontarmi con Gardner sui punti di contatto fra la teoria delle intelligenze multiple e il Metodo Teatro in Gioco®. Più esattamente vorrei raccontagli come attraverso le attività del mio metodo sia possibile individuare, sviluppare, potenziare le diverse intelligenze dei bambini.

Entriamo. Resto affascinata dallo spazio, ho il cuore in gola. Sono anni che sogno di essere lì, di condividere le mie ricerche con Gardner, di ascoltare il suo punto di vista, di imparare da lui. Lui ha dato vita a questa nuova visione di «intelligenza» declinandola al plurale: intelligenze. Cambiando una sola vocale ha rivoluzionato un modo di pensare. Studiando le sue ricerche ho cercato e trovato nel Metodo Teatro in Gioco® uno strumento per valorizzare le intelligenze. Ci sediamo. Inizio a raccontargli dei percorsi che svolgiamo con i bambini, entro nel dettaglio degli strumenti operativi che utilizziamo. Gli mostro delle documentazioni. Mi ascolta. Mi sorride. Sembra colpito dal lavoro svolto da me e da Fabio, e dagli operatori che utilizzano il Metodo Teatro in Gioco® a scuola.

Un mio sogno – parlare con Gardner del Metodo Teatro in Gioco® e magari attivare una ricerca insieme… sì, lo so, sogno in grande! Dovremmo fare sogni «piccoli»? Io credo di no! – ha preso la forma di una passeggiata immaginaria e mi ha permesso di introdurre un tema a me molto caro: la teoria delle intelligenze multiple.

Attraverso questa teoria Howard Gardner ha delineato una nuova visione dell’intelligenza e dell’apprendimento: ci sono diverse intelligenze che si sviluppano nel nostro cervello, legate a campi d’esperienza differenti. «Secondo Gardner l’intelligenza è innanzitutto definibile come un’abilità di problem solving in un certo campo del sapere o dell’esperienza umana. […] In tal modo l’autore unisce una dimensione socio-culturale, che sgancia l’idea dell’intelligenza come attività o processo meramente intrapsichico per inserirlo in una visione non solo sociale, ma storica e culturale»2.

È chiaro il riferimento a Vygotskij in questa idea di intelligenza che si sviluppa grazie all’ambiente culturale. E, tornando a declinarla al plurale, per Gardner le intelligenze sono considerate dispositivi innati, a nostra disposizione fin dalla nascita, ma necessitano di essere individuate e allenate perché possano svilupparsi pienamente. All’insegnante spetta questo ruolo.

Non si può ridurre tutto a un’idea di intelligenza misurabile con un test, il famoso QI, e a tal proposito Gardner scrive:

Nell’intelligenza dev’esserci qualcosa che non si può ridurre a risposte brevi a domande brevi: risposte che consentono tutt’al più di predire un buon rendimento scolastico; eppure, in assenza di un modo migliore di riflettere sull’intelligenza, e di modi più attendibili per stimare le capacità di un individuo, questa situazione è destinata a ripetersi universalmente per l’immediato futuro. Ma che cosa accadrebbe se lasciassimo briglia sciolta alla nostra immaginazione, se considerassimo la gamma più vasta di prestazioni che vengono di fatto apprezzate in tutto il mondo? Consideriamo per esempio il ragazzo dodicenne delle isole Puluwat, nelle Caroline, che è stato scelto dai suoi anziani per diventare un maestro navigatore. Sotto la tutela dei maestri navigatori esperti, egli imparerà a combinare la conoscenza della navigazione, delle stelle e della geografia in modo da sapersi orientare fra centinaia di isole. […] Oppure consideriamo la quattordicenne adolescente parigina che ha imparato a programmare un computer e sta cominciando a comporre musica con l’aiuto di un sintetizzatore. Un istante di riflessione ci rivela che ognuno di questi individui sta conseguendo un alto livello di competenza in un campo difficile e manifesta un comportamento intelligente, qualunque definizione del termine intelligenza si adoperi, purché si tratti di una definizione ragionevole.3

E quali sono le intelligenze identificate da Gardner?

L’intelligenza linguistica, logico-matematica, corporeo-cinestetica, spaziale, musicale, personale (suddivisa in intrapersonale e interpersonale). Queste ultime anticipano il concetto di intelligenza emotiva teorizzato e diffuso da Daniel Goleman. A queste prime sette intelligenze Gardner ne aggiungerà altre due: l’intelligenza naturalistica ed esistenziale.

Dove si incontrano il Metodo Teatro in Gioco® e la teoria delle intelligenze multiple? Come dialogano fra loro? Scopriamolo insieme.

Andare oltre l’ora di teatro a settimana

Seguono alcuni percorsi che ho ideato e strutturato partendo sempre dal linguaggio teatrale con l’obiettivo di sviluppare le intelligenze multiple individuate da Gardner, l’intelligenza ecologica teorizzata da Goleman, il pensiero, le Life Skills. Si tratta di competenze che ci permettono di star bene con noi stessi e con gli altri, di valorizzare le nostre risorse, di prenderci cura dei nostri bisogni, di quelli altrui e del mondo in cui viviamo. Educare oggi significa tener conto di tutto questo.

Vediamo insieme alcuni laboratori.

Laboratorio «Sassi»4. Nido, scuola dell’infanzia, primo ciclo primaria.

Fiaba interattiva: Sasso il Gradasso.

La fiaba ci permette di lavorare su: intelligenza linguistica, raccontiamo la storia, esploriamo il suono e il ritmo di nuove parole; intelligenza corporea, interpretiamo i personaggi Sasso e Acqua attraverso il corpo, sperimentando diverse qualità del movimento.

La fiaba ci permette di creare un percorso espressivo e didattico per sviluppare ulteriori intelligenze. Intelligenza naturalistica, andiamo fuori a raccogliere sassi. Interagiamo con l’ambiente naturale. Osserviamo, scegliamo, classifichiamo i sassi raccolti. Intelligenza emotiva, indaghiamo le emozioni del personaggio. Perché era così scontroso e distante? Cosa lo ha fatto cambiare? Mettiamoci nei panni del personaggio e sviluppiamo empatia. Drammatizziamo le emozioni che abbiamo trovato nella storia. Intelligenza matematica, i sassi diventano materiale per contare, raggruppare, sommare, togliere «quantità», per sviluppare il senso numerico. Intelligenza spaziale, i sassi vengono utilizzati e assemblati per creare una composizione artistica.

Laboratorio «Se fossi un albero»5. Scuola primaria.

Intelligenza corporea: interpretiamo l’albero attraverso la drammatizzazione e il linguaggio corporeo. Intelligenza linguistica: descriviamo le nostre sensazioni, trasferiamole in un testo scritto: potrà essere un testo descrittivo, un racconto fantastico (se l’albero potesse parlare…), una poesia. Intelligenza naturalistica: andiamo fuori e osserviamo gli alberi. Studiamo i loro elementi: radici, corteccia, rami, foglie. Consideriamo questi elementi come parte di un unico sistema. Intelligenza spaziale: ricostruiamo un albero attraverso il linguaggio visivo, assemblando materiali diversi, creando una composizione artistica.

Il lavoro che sviluppiamo nei laboratori teatrali è trasversale e reticolare: partiamo dal teatro per mettere in connessione esperienze, linguaggi, intelligenze diverse. In questo percorso è molto presente anche il pensiero creativo che viene stimolato da diverse ricerche (in cosa possono essere trasformati i sassi? Creiamo un museo di alberi? Attraverso quali strumenti?) così come il pensiero critico e filosofico (Sasso il Gradasso cambia quando ritrova finalmente il suo amico: che valore ha dato all’amicizia? Secondo voi cos’è l’amicizia? Abbiamo «sentito» le radici dell’albero: secondo voi noi abbiamo radici anche se non si vedono? Che significa avere radici?). Nello specifico, i laboratori riportati ci permettono anche di sviluppare intelligenza ecologica6, più che mai necessaria oggi per educare i bambini al rispetto dell’ambiente: i temi trattati aprono la strada a riflessioni, domande, percorsi legati alla sostenibilità, alla tutela della natura, alla cittadinanza attiva.

Per approfondire potete leggere l’articolo Giocare al teatro per imparare a rispettare la terra.

[image: Fare teatro non significa fare la recita]

Queste tematiche sono al centro anche dell’Agenda 2030: come sappiamo, l’ONU ha identificato 17 obiettivi da raggiungere entro il 2030 per costruire un mondo migliore, tutelare le risorse ambientali, migliorare le condizioni di vita di tutti gli abitanti. Il lavoro da fare è tanto e dobbiamo cominciare dall’educazione, dalla scuola.

Nel percorso «Il magico paese dei numeri»7, che io e Fabio abbiamo costruito insieme e che si rivolge ai bambini della scuola dell’infanzia e della prima elementare, sviluppiamo intelligenza matematica e senso numerico attraverso la narrazione, il linguaggio teatrale, l’arte e il linguaggio visivo, l’outdoor education, il movimento creativo. Si tratta di una fiaba-laboratorio8 che, ovviamente, si sviluppa come un «viaggio», portando i bambini a conoscere diversi personaggi, dalla cuoca alla scienziata, dal sarto al mago: ognuno di questi ci permette di giocare con i numeri e con la matematica attraverso campi d’esperienza diversi e differenti linguaggi da sperimentare. I personaggi ci permettono di drammatizzare situazioni e scenari narrativi diversi per poi esplorare la numerosità, la corrispondenza biunivoca, la sequenza e gli altri elementi alla base del senso numerico.

Allora è teatro o matematica? Io direi: non limitiamoci a etichettare le cose. Il laboratorio «Il magico paese dei numeri» è l’esempio lampante del passaggio che negli ultimi anni abbiamo messo in atto, da Teatro in Gioco a Pedagogia in Gioco: il linguaggio teatrale si intreccia con gli altri linguaggi, creando una ricca trama pedagogica. E in questo percorso andiamo a mettere in gioco le intelligenze multiple.

Credo che questa trasversalità emerga anche dalle tesi di laurea che in questi ultimi anni (dal 2015 ad oggi) hanno messo in luce le mie ricerche e il Metodo Teatro in Gioco®: le laureande hanno scelto aspetti diversi del metodo come oggetto delle proprie ricerche, dalla valenza del linguaggio corporeo al legame fra tatto e narrazione, dall’educazione emotiva alla gentilezza, dalla pedagogia teatrale alla pluralità dei linguaggi espressivi per promuovere le Life Skills. Il Metodo Teatro in Gioco® abbraccia tutto questo!

Per approfondire potete leggere questo articolo:

[image: Fare teatro non significa fare la recita]

Nei laboratori proposti in queste pagine si va oltre l’ora di teatro a settimana (che comunque continuiamo a promuovere!). Si progettano percorsi didattici costruiti come una rete di esperienze, linguaggi, materie: ogni elemento è in connessione con l’altro; ogni elemento è parte integrante di un sistema. Un’attività teatrale – gioco corporeo, drammatizzazione, studio di un personaggio – può diventare strumento per esplorare un concetto matematico, scientifico, per lavorare sulle emozioni o sull’ambiente; per fare educazione civica. Si tratta, finalmente, di connettere.

Fino ad oggi la scuola è stata il regno delle «separazioni»: corpo/mente; cervello/emozioni; dentro/fuori (classe/spazio esterno); studio/gioco; razionalità/creatività; spesso anche maschi/femmine (pensiamo solo ai giochi diversi, ai grembiuli rosa e azzurri, a un modo diverso di considerare le bambine e i bambini). E altrettanto separati sono stati i «saperi», le materie, le tematiche da trattare. Non sarebbe ora di costruire legami, intrecci, punti d’incontro? Di indagare le relazioni esistenti fra gli oggetti al centro della nostra ricerca? Non sarebbe ora di creare connessioni promuovendo finalmente un pensiero sistemico?

Le interazioni tra conoscenza e realtà, individuo, psiche e mondo esterno, teoria ed esperienza, pensiero e linguaggio hanno fornito la struttura per pensare e praticare la formazione e lo sviluppo del proprio sé necessariamente all’interno di una dinamica reticolare, di un tessuto di esperienze. La conoscenza e la formazione sono legate non tanto ai singoli oggetti, concreti o astratti che siano, ai singoli contenuti, ma alle loro relazioni. Lo sviluppo, l’educazione e la formazione sono l’effetto – non sempre consapevole, non sempre intenzionale – di un’interazione tra soggetti, linguaggi, menti, intenzioni, valori, realtà interne ed esterne. […] In un discorso come quello di Edgar Morin che ha per oggetto il metodo attraverso cui si conosce – e che ha determinato culturalmente il diffondersi del pensiero sistemico e della complessità in tutte le scienze umane – sono molto presenti categorie come «apprendere», «apprendere per apprendere», esperienza che trasforma e cambia.9

Per fare tutto ciò la scuola deve in primo luogo educare al pensiero, interrogandosi sulle potenzialità e le caratteristiche del pensiero stesso.

«Una civiltà che ha cura di sé, e come tale tiene in massimo conto il valore della libertà, non può non dedicare risorse alla formazione del pensiero. Per questo vanno concepiti e organizzati adeguati contesti di apprendimento»10.

Matthew Lipman ci invita a promuovere e a sviluppare attraverso l’educazione il pensiero critico, il pensiero creativo e il pensiero caring. I percorsi laboratoriali descritti, l’approccio metodologico proposto nel libro, sono a mio avviso un terreno fertile per esercitare e nutrire il pensiero nella sua multidimensionalità. Vorrei soffermarmi proprio sul pensiero caring – che mi sento di avvicinare al concetto di intelligenza emotiva e al senso etico – poiché lo ritengo fondamentale nel nostro progetto educativo. Cos’è il pensiero caring?

È una dimensione del pensiero che si appoggia direttamente sui sentimenti e sulle emozioni. È il pensiero dell’alterità, dell’introdurre l’altro nell’equazione delle conseguenze delle nostre parole e delle nostre azioni. Sorge quando ci domandiamo direttamente che effetto avrà sull’altro ciò che diciamo o facciamo. È la base di qualsiasi etica, di qualsiasi tipo di empatia. […] Capita, per esempio, quando qualcuno ci guarda negli occhi e ci chiede come stiamo o se abbiamo bisogno di aiuto. […] Al contrario, scompare con l’egoismo, svanisce nell’indifferenza e viene annichilito dalla crudeltà. […] Ci permette di uscire da noi stessi, da questo io abusivo e asfissiante a cui l’individualismo cerca di condurci. E, infine, si esprime spesso usando il nostro corpo come mezzo. Un abbraccio, una stretta di mano, un bacio, una carezza, un semplice sguardo complice, un sorriso accennato. Aiutiamo, laddove possibile, a far sì che i nostri bambini possano imparare, perché in tale semplicità si nasconde il germoglio della pienezza!11

Abbiamo esplorato gli elementi necessari per sviluppare un percorso teatrale a scuola, dal nido alla primaria. E poi siamo andati oltre: immaginare di utilizzare il linguaggio teatrale «oltre l’ora di teatro», nel nostro agire educativo, nella didattica quotidiana. Per introdurre un concetto da esplorare, una tematica, un sapere. Per creare connessioni con un altro linguaggio. Ma anche per lavorare «qui e ora», affrontando situazioni specifiche attraverso le attività del Metodo Teatro in Gioco®, da utilizzare come strategie educative. Vi faccio un esempio. Nei nostri laboratori «Emozioni in gioco»12, strutturati per la scuola primaria, portiamo avanti un percorso di educazione emotiva attraverso il linguaggio teatrale. Gli operatori che utilizzano il Metodo, ben conoscono le attività da svolgere in questo laboratorio per lavorare sullo sviluppo dell’intelligenza emotiva.

L’operatrice Luana Amati, che fa parte del Comunità Educante Teatro in Gioco, oltre a condurre i laboratori teatrali nelle scuole, organizza ogni anno anche un centro estivo ricco di attività ludiche, culturali, artistiche, espressive. Si trova a relazionarsi con tante bambine e tanti bambini diversi, con caratteri ed esigenze diverse, che formano un gruppo molto eterogeneo. Un bambino in particolare, di nove anni, ha mostrato subito una difficoltà nel gestire la rabbia: per motivi anche molto futili si «accende» ed esplode, gridando, lanciando oggetti. Dopo averlo conosciuto meglio, in una di queste tempeste emotive Luana gli ha proposto di svolgere, insieme a lei, l’attività che ho codificato «dalla rabbia alla calma»: «Se vuoi proviamo insieme a tirar fuori tutta questa rabbia. Proviamo a vedere se alla fine ti senti meglio. Ti va?».

Si inizia strappando un giornale con impeto, associando la voce al gesto, esternando liberamente l’emozione. Pian piano che il giornale viene fatto in tanti pezzi, proviamo a diminuire l’intensità espressiva ed emotiva. I gesti diventano più lenti, smettiamo di urlare. Si finisce sdraiandosi a terra – o fermandosi sul posto – respirando lentamente. Il bambino si è realmente calmato; al termine dell’attività la rabbia era passata. Luana ha estrapolato un’attività teatrale che utilizziamo nei laboratori e l’ha messa al servizio di un bambino che ne aveva bisogno. Ha lavorato sullo sviluppo di importanti Life Skills13: gestione delle emozioni e gestione dello stress. Andare oltre l’ora di teatro mettendo in gioco le valenze del teatro. E di questi esempi potrei farne tanti.

Vi ho portato nel cuore della metodologia che ho ideato e per la quale continuo a fare ricerca ogni giorno da più di vent’anni. Se tutto questo vi ha incuriosito e appassionato, e desiderate approfondire il Metodo Teatro in Gioco®, vi consiglio di non fermarvi alla lettura di questo libro e di sperimentare questi strumenti direttamente insieme a me, attraverso il Corso Nazionale per operatori teatrali per bambini o altri seminari tematici. Sarò felice di conoscervi e di accompagnarvi in un percorso operativo. Nel nostro lavoro la parte pratica è indispensabile, c’è bisogno di «fare per capire», di un apprendimento esperienziale.

E vi consiglio anche di frequentare un laboratorio teatrale, di mettervi in gioco, di sperimentare direttamente il potere espressivo, artistico, emozionale, trasformativo del «fare teatro», non solo come conduttori di un percorso ma ancor prima come giocatori. Toglietevi le scarpe e iniziate a camminare nello spazio scenico… sentite i vostri piedi, il peso del corpo, l’equilibrio. Date valore ad ogni passo. Ascoltate il vostro respiro e accordatelo con il respiro dei compagni e delle compagne che si muovono con voi. Diventate un’unica cellula che vive, respira, vibra in scena. Andate a scoprire la magia della vostra voce, quella voce in parte sconosciuta e primordiale che abita dentro di noi e chiede solo di poter venire alla luce! Sussurrate, urlate, ridete. Giocate con il personaggio, trasformatevi, create! Incuriositevi davanti a quelle parti di voi che vi sembreranno nuove, sconosciute, infantili, libere, sensibili, sfacciate, delicate, audaci. Il linguaggio teatrale è uno strumento prezioso per gli educatori: è un canale di conoscenza verso noi stessi e gli altri; ci consente ricerche espressive che possono addentrarsi nel profondo, ci rivela parti di noi inaspettate e ricche di risorse. È quello che «chiediamo» ai bambini nel laboratorio teatrale: andare alla ricerca di un corpo narrante, sperimentarsi in scena, provare e sbagliare, chiudere i giudizi in un barattolo, creare. Perché non cominciare da noi? Sarebbe un sorprendente viaggio di scoperta.
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8 Abbiamo coniato questa definizione, fiaba-laboratorio, proprio perché tutto il percorso è al contempo sia fiaba da narrare che laboratorio espressivo; non c’è scissione fra i due aspetti.

9 Francesco Cappa, Formazione come teatro, Raffaello Cortina, Milano 2016, p. 20-21.

10 Luigina Mortari, A scuola di libertà, Raffaello Cortina, Milano 2008, p. 37.

11 Jordi Nomen, Il bambino filosofo e il quesito di Platone, Salani, Milano 2019, p. 83-84.

12 Una parte del percorso è pubblicata nel mio libro Puoi costruire per me una scuola gentile? e nell’articolo Emozioni in scena pubblicato in «La Vita Scolastica», giugno 2022, Giunti Scuola.

13 Le Life Skills sono le «competenze per la vita», individuate nel 1992 dall’Organizzazione Mondiale della Sanità (OMS) per star bene con sé stessi e con gli altri e imparare ad affrontare le sfide della vita. L’OMS ha diviso le Life Skills in tre gruppi: cognitive, emotive, relazionali.





Conclusioni

Siamo proprio arrivati alla conclusione di questo viaggio insieme. Un viaggio che

Ho cercato di portarvi con me alla scoperta del Metodo Teatro in Gioco per

Fare teatro a scuola non significa fare la recita. Spero di avervi dato la possibilità di trovare altro:

Ok. È difficile concludere questo libro. Ogni conclusione rischia di essere banale. Vorrei ancora dire tanto e non trovo le parole giuste. Si dice spesso che la prima pagina da scrivere sia la più difficile: la paura del foglio bianco. Da dove comincio? Per questo motivo quando lavoriamo con i bambini utilizzando la scrittura, a volte, iniziamo il percorso strappando o scarabocchiando il foglio: per esorcizzare quel vuoto, per «sbarazzarci» simbolicamente della pagina bianca e andare oltre.

E funziona. Ho notato che tutti gli atti liberatori funzionano con i bambini, sono terapeutici: chiudere i giudizi nel barattolo, creare una zuppa scaccia-paure, trasferire la rabbia su un foglio (credetemi: il foglio spesso viene letteralmente fatto a pezzi, bucato, lacerato). Sono gesti dal forte valore espressivo e simbolico. Ti fanno stare meglio. A me non mette disagio la prima pagina, ma l’ultima sì. Forse perché nella mia vita ho dovuto fare i conti con l’abbandono, e l’ultima pagina è un po’ come dirsi addio. E vorrei ancora mantenere il legame con chi mi sta leggendo.

O forse non c’entra niente con la mia storia familiare, e faccio solo fatica a chiudere un libro per me così importante. Dentro ci sono le mie ricerche, il metodo che ho creato, il mio sogno, qui dentro ci sono io. Per questo motivo non è così facile scrivere le conclusioni? Forse. O più semplicemente perché un libro come questo non vuole incontrare lo spazio «chiuso» di un finale. Il senso di questo libro è sconfinare dalla pagina scritta e arrivare a chi di voi troverà un senso di appartenenza leggendo le mie parole. Il senso di questo libro è proiettarsi in una dimensione pratica e immaginare nuovi inizi.

Nuovi inizi curiosi che vibrano di scoperte da assaporare. Magici, come è magico il teatro. Nuovi inizi che soltanto voi potrete rendere vivi trasformando le mie parole, inchiostro su carta, in esperienza diretta da portare in classe, da giocare, trasformare insieme alle bambine e ai bambini. Nuovi inizi con il Metodo Teatro in Gioco® che si stacca dal foglio e si anima in classe: mi vengono in mente le opere di Lucio Fontana, i suoi tagli sulla tela! Così la pagina si «apre» e diventa corpo e suono, risata, emozione, sussurro, sguardo, relazione. Sì, ora mi sembra di capire perché sia così difficile scrivere una conclusione. Perché di fatto una conclusione non c’è.

Buio. Luce.

Buon lavoro a tutta la comunità educante.
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Le ringrazio per condividere i momenti che per me sono speciali, come la nascita di questo libro. Sempre pronte a valorizzare il mio lavoro e le mie ricerche, a gratificarmi, a brindare con me. Quando vuoi veramente bene a qualcuno non potrebbe essere altrimenti: sei felice per e con lui. Ma non è scontato. Ho imparato, per esperienza personale, a non dare nulla per scontato, nemmeno ciò che sembrerebbe ovvio. E quindi tutto l’amore, l’affetto e il sostegno che ricevo dalle persone che mi vogliono bene lo considero un dono prezioso, che mi nutre nel profondo. A voi dico, semplicemente: grazie.

E poi ho alcuni grazie speciali. Un grazie speciale a Serena per il confronto e lo scambio continuo. Un grazie speciale a mio padre che, da sempre, ha nutrito con cura il mio barattolo dell’autostima… e credere in me stessa è stato fondamentale per decidere di ideare un metodo! E poi, c’è il mio grazie speciale a Fabio… perché questa avventura è nata insieme a lui… un’avventura che intreccia da sempre amore e sogni, vita privata e lavoro, momenti faticosi e tanta gratificazione, e che continua a emozionarci ogni giorno!

Ringrazio tutta la comunità educante Teatro in Gioco, formata da centinaia di educatrici, insegnanti e operatori teatrali che utilizzano il Metodo Teatro in Gioco® negli asili nido, nelle scuole dell’infanzia e primarie, in associazioni culturali, librerie, biblioteche, in molte città d’Italia… e oltre. Sappiamo che i percorsi con il Metodo Teatro in Gioco® sono arrivati anche in Portogallo e a Chicago! Grazie per la fiducia che mi avete dato e che rinnovate ogni giorno. Insieme porteremo avanti la nostra rivoluzione gentile.

Ringrazio la casa editrice Lindau che, ancora una volta, mi ha dato fiducia.
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Per confrontarvi con me potete scrivermi una mail:

girasoliteatro102@gmail.com
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Ed eccomi qui! Volevo sorridervi prima di salutarvi… ve l’avevo detto di avere difficoltà a concludere questo libro! Ci tengo a mettere in moto una riflessione finale e condivido con voi questo articolo che ho scritto per il blog «Rete Teatro in Gioco». Esterna un pensiero, un sentire che è sempre più radicato in me e che riguarda il senso etico, «politico» del nostro lavoro, del nostro ruolo di educatori, del nostro fare scuola.

E poi vi saluto davvero, giuro!





Educare è fare politica

Ogni giorno, a scuola, noi facciamo politica. «La politica la facciamo tutti, in un modo o nell’altro. Ogni cosa è politica: le nostre scelte, quello che siamo o non siamo disposti a fare per noi e per gli altri…».

Viola Ardone, Oliva Denaro

Politica: «La teoria e la pratica che hanno per oggetto la costituzione, l’organizzazione, l’amministrazione dello stato e la direzione della vita pubblica». Facciamo politica, sì. Ogni giorno. Attraverso le nostre scelte, le nostre azioni, il linguaggio che utilizziamo per comunicare con gli altri.

Facciamo «politica» anche a scuola. La facciamo già al nido! E continuiamo in ogni segmento educativo. Vi sembra assurdo? Forse si riesce a immaginare questa dimensione «sociale» e «politica» dell’atto educativo con i bambini e i ragazzi più grandi, in grado di discutere di tematiche sociali, di argomentare le proprie idee. Ma la dimensione «etica» dell’educazione coinvolge anche i bambini più piccoli. Facciamo «politica» quando permettiamo a un bambino di fare esperienza della gentilezza e del rispetto, attraverso il nostro esempio, attraverso le prassi che sperimentiamo direttamente nella quotidianità educativa. Facciamo «politica» quando a un bambino diciamo di non aver paura della diversità, di non giudicarla, di non percepirla come «pericolosa». Facciamo politica quando sproniamo i bambini a collaborare, ad ascoltarsi, ad aiutarsi perché crediamo nella «scuola del noi» (e, di riflesso, nella «società del noi»). Facciamo «politica» quando ragioniamo insieme ai bambini, per cercare il «perché» delle cose, per non dare nulla per scontato, per nutrire il pensiero critico, le domande, il confronto.

Siete d’accordo con me? Riuscite a rintracciare, come me, questo senso etico, direi «politico», del nostro fare scuola? Se concordate con me allora non faticherete a seguire ancora le mie riflessioni. Facciamo politica anche quando lasciamo entrare in classe il pregiudizio, lo stereotipo: «Poverina, ha due mamme!», «Non capisce… è straniero!» (dal mio libro Puoi costruire per me una scuola gentile?).

I bambini impareranno presto a giudicare e a etichettare gli altri! Facciamo politica quando proponiamo ai bambini percorsi «preconfezionati» e ci aspettiamo da tutti gli stessi «risultati»: lavoretti tutti uguali! Recite con piccoli attori-replicanti di battute! Concetti da studiare a memoria, da ripetere a pappagallo. I bambini impareranno presto a omologarsi, a soffocare la creatività. Facciamo politica quando proponiamo (ancora?!) «cose da maschi» e «cose da femmine», e concepiamo «emozioni da maschi» ed «emozioni da femmine»… I bambini impareranno presto ad allinearsi a questa cultura sessista.

Facciamo politica quando ci rivolgiamo ai bambini urlando, denigrando, ridicolizzando: «Ma non capisci proprio niente allora?», «Sei un disastro!», «Vergognati!». I bambini impareranno presto a utilizzare un linguaggio violento per relazionarsi con gli altri, soprattutto se più fragili.

Facciamo politica quando lodiamo solo il più «bravo», ossia chi ha dato la risposta «giusta» nel minor tempo, ma non valorizziamo il più «creativo», il più «paziente», il più «coraggioso», il più «meticoloso», il più «gentile»… I bambini avranno solo due possibilità: dimostrare di essere i più «bravi» o abituarsi ad essere invisibili. Aiuto! Contribuiremo a creare un esercito di egocentrici e di infelici!

Educare è una faccenda complessa e delicata. Incide direttamente sul comportamento dei bambini, sulla personalità, sul senso etico. È bene ricordarlo sempre. Educare è molto di più che «leggete a pagina 18» o «adesso facciamo un disegno». È lo strumento che ci permette di costruire un mondo migliore.
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