                                                 A. TESTO DRAMMATICO


TESTO TEATRALE               

                               

                                                B. TESTO SPETTACOLARE       

A. Il primo è l'opera letteraria scritta e viene letto come un testo narrativo, quindi per analizzarlo si utilizzano gli strumenti dell'analisi testuale e la fruizione è in genere individuale.

B. il secondo è la rappresentazione, la messa in scena  del testo scritto, per analizzarlo occorrono altri parametri utili per descrivere le peculiarità dell'allestimento scenico, della recitazione, del ritmo, della regia... La fruizione è in genere collettiva, per cui la rappresentazione risulta condizionata dalla presenza di un pubblico.

Testo drammatico e spettacolo non coincidono: sulla scena gli attori, oltre a pronunciare le parole del testo letterario, si servono di elementi comunicativi extraverbali: i gesti, i movimenti l'intonazione della voce; concorrono poi all'allestimento scenico i costumi, le luci, la musica. Lo stesso spazio teatrale (il luogo fisico dove viene rappresentata l'azione) influenza lo spettacolo e soprattutto la sua fruizione da parte dello spettatore.

Il testo drammatico è spesso suddiviso in atti e scene e si distingue per le battute del dialogo pronunciate dai vari personaggi e per la presenza delle didascalie; esse sono suggerimenti, a volte in corsivo o tra parentesi, che l'autore dà per la messa in scena, l'apparato scenico o la recitazione degli attori.

Oltre ai dialoghi possono essere presenti dei monologhi in cui il personaggio parla di se stesso, mettendo a nudo la propria coscienza.

Nel testo drammatico incontriamo anche battute come "a parte" (oppure "da sé"), in cui il personaggio trasmette elementi a livello di pensiero, di riflessione o commento, che integrano o a volte contraddicono gli enunciati del dialogo.

Oggi più che mai la realizzazione di uno spettacolo è un'operazione collettiva, molteplici figure interagiscono nell'allestimento con compiti diversi: autore, regista, attori, scenografi, costumisti, attrezzisti, tecnici delle luci, rumoristi... Ogni rappresentazione è un evento che si sviluppa in forme irripetibili, non solo quando si recita a soggetto, ma anche quando esiste un copione che viene rispettato, una interpretazione non è mai uguale a se stessa, esposta e influenzata com'è dalle condizioni della recitazione e dalla risposta (calda o fredda, partecipata o assente) del pubblico.

STORIA DEL TEATRO
	EPOCA
	LUOGO
	SPAZIO TEATRALE
	FUNZIONE DEL TEATRO O DELL'ATTORE
	GENERI 
	AUTORI IMPORTANTI

	VI-IV sec, a.C.
	Grecia
	teatro a gradinate

sul fianco di una collina
	il t. ha una funzione religiosa, sociale, educativa, trasmette i valori civili, morali e religiosi su cui si fonda la società 

L'attore è il mediatore verso lo spettatore dei valori del mito, è un cittadino privilegiato, la sua posizione sociale è invidiabile
	tragedia"mediante una serie di casi che suscitano pietà e terrore, ha per effetto di sollevare e purificare l'animo dalle passioni"

commedia in essa predominano temi di attualità politica e satira sociale oppure è caratterizzata da vicende basate su contrasti amorosi
	Per la tragedia Eschilo, Sofocle, Euripide.

Per la commedia Aristofane e Menandro

	II sec. a.C. - I d.C.
	Roma
	anfiteatro di forma ellittica
	il t. perde ogni funzione religiosa e diventa puro spettacolo, lo scopo non è più educare il pubblico, ma divertirlo
	prevale la commedia di derivazione greca 
	Plauto e Terenzio

	medioevo
	città
	piazza o sagrato della chiesa

"luoghi deputati" in legno
	il t. è legato alla religione o alla leggenda

gli attori spesso sono anche giocolieri, acrobati o giullari

nelle sacre rappresentazioni gli attori sono non professionisti, attori occasionali scelti fra le corporazioni di artigiani
	i generi classici quasi scompaiono nascono le laudi drammatiche, cioè dialogate. dalle quali si svilupperanno le sacre rappresentazioni. Gli argomenti sono episodi delle Sacre Scritture e della vita dei santi.

Il pubblico si mescola agli attori e segue vicende già note
	

	Rinascimento e 1500

si cominciano a scoprire le possibilità espressive della luce: sono centinaia le candele disseminate sulla scena o nella sala
	Italia

Inghilterra
	sale delle corti principesche, poi teatro sul modello dei teatri antichi, ma al chiuso: si fissa il rapporto frontale fra spettacolo e spettatore

?

teatro elisabettiano: un anello aperto al centro, interrotto da una specie di torretta, l'ampio palco si proietta in mezzo alla platea
	attori non professionisti scelti tra i cortigiani

attori professionisti

attori professionisti
	riscoperta del mondo classico e recupero dotto dei generi tradizionali

nascita della commedia dell'arte, basata su canovacci, personaggi tipi fissi, maschere.
	Ludovico Ariosto e Niccolò Machiavelli

non vi sono autori il testo nasce direttamente dall'attore

W. Shakespeare (1564-1616)

	Seicento
	Italia

Europa


	il palcoscenico è sempre più lontano dal pubblico, ed è inquadrato dietro un arco scenico sempre più importante dal punto di vista architettonico


	due filoni: uno classico, uno più innovativo che crea caratteri più complessi ed è attento ad osservare i costumi del tempo

si afferma il mestiere dell'attore
	il t. si cristallizza nelle imitazioni delle commedie e tragedie antiche o nelle improvvisazioni della commedia dell'arte

nasce, il melodramma o dramma per musica

rigogliosa attività teatrale


	Pietro Metastasio

in Francia Corneille, Racine e Molière

	Settecento
	Italia ed Europa
	il rapporto frontale è diventato istituzione
	affermazione economica e politica della classe borghese, declino della tragedia e sviluppo di una commedia in cui si fondono elementi comici e tragici, vi sono nuovi eroi borghesi e vi è una tagliente satira sociali
	rinnovo della commedia dell'arte
	Carlo Goldoni (1707-1793)



	Ottocento

Con l'illuminazione a gas (seconda metà del secolo) aumentano le possibilità espressive della luce
	Italia

Europa
	l'edificio teatrale è situato al centro della città  e strutturato in modo rigido (luogo dello spettacolo, luoghi del pubblico, divisi per classi sociali)

teoria delle quattro pareti, lo spettatore osserva dal buco della serratura
	si afferma il melodramma

affermazione di Realismo e Naturalismo: resta solo il dialogo, la storia deve essere oggettiva, i personaggi a "tutto tondo";la scenografia copia perfetta del reale: nasce il dramma borghese
	l'attore tende ad assumere sempre maggiore importanza, nasce il fenomeno del divismo, l'attore si specializza in ruoli
	Rossini, Bellini, Donizetti, Verdi

Ibsen, Cechov

	Novecento

la luce è considerata uno dei linguaggi teatrali più suggestivi
	
	spazio teatrale privo di sipario, lo spazio si svuota di scenografie ingombranti e diviene "praticabile", spazio globale che comprende attori e pubblico

muore ogni idea di illusionismo scenico, cade la quarta parete
	il t. deve ricreare sulla scena non la realtà ma un'altra realtà. quella dell'arte, il t. inventa nuovi codici comunicativi e lo spettatore è soggetto attivo in quanto deve decodificare codici non abituali
	nasce la figura del regista, "colui che capisce un testo, ne estrae la sostanza teatrale, la traduce in quella materiale sulla scena, coordinando attori, scene, costumi, luci, musiche, macchine"; l'attore è in secondo piano, ma è un professionista, un creativo, che segue un metodo per immedesimarsi nel personaggio; si riscopre l'importanza del corpo nella comunicazione; scuola di recitazione di Stanislavskij
	teatro futurista

Pirandello

Brecht


