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abstract
Il nuovo fenomeno teatrale inglese, lo straordinario fermento che esso ha prodotto sul piano della letteratura drammatica a partire dagli anni novanta del Novecento e il particolare rilievo della figura del drammaturgo – che definisce la peculiarità di quel teatro – hanno contribuito a lanciare un’entusiasmante sfida alla concezione di rappresentabilità propria della scena convenzionale. La sperimentazione di nuovi modelli drammaturgici attuata da alcuni autori teatrali inglesi ha prodotto testi che, nella loro forma originale, oltre a non corrispondere alla classica divisione in atti e scene e a non prevedere l’assegnazione delle battute a personaggi precisi né la presenza di didascalie, si mostrano aperti a molteplici interpretazioni e proprio per questo comportano un complesso lavoro di allestimento. 

La  sfida alla rappresentabilità non passa soltanto attraverso la forma, per quanto arbitraria nella sua morfologia, ma è veicolata anche dagli argomenti affrontati.  Il fenomeno di rinascita del teatro inglese, la cui origine immediata è da ricercare in quella profusione di testi drammatici cui la critica ha dato il nome di In-Yer-Face Theatre, ha avuto un carattere provocatorio e dichiaratamente aggressivo. Questa nuova drammaturgia, proposta da autori poco più che ventenni, è violenta, cruda, radicale, desolante, spietata e piena di rabbia.  Nella pratica scenica la difficoltà è quella di affrontare tematiche scabrose che spingono a invadere territori solitamente ritenuti inviolabili, a rappresentare scene di sesso esplicito, violenze efferate e abusi sessuali. 

Nel tentare di dare voce e corpo al disorientamento e al disgusto provocato da questa drammaturgia il teatro ha riscoperto sentimenti forti di partecipazione o, al contrario, di repulsione. 

Tra i teatri di Londra che hanno dato maggiore spazio alla nuova drammaturgia emerge sicuramente il Royal Court Theatre, forte della sua tradizione di innovazione e sperimentazione. In particolare, è grazie agli stimoli forniti dal regista Stephen Daldry (che dal 1993 al 1998 ne è stato direttore artistico) che si crearono le condizioni necessarie a far emergere nuovi autori e nuovi testi diversi e imprevedibili. Probabilmente le opere più note, e forse anche più rappresentative, di quegli anni sono Blasted di Sarah Kane e Shopping and Fucking di Mark Ravenhill, rispettivamente in scena al Royal Court Theatre nel 1995 e nel 1996. Tra gli autori più innovativi, e anche più difficili da interpretare, vi è Martin Crimp le cui opere sono altamente sperimentali nella forma e sconcertanti nei contenuti e il cui contributo alla nuova drammaturgia è stato troppo spesso trascurato. Attempts on Her Life, in scena al Royal Court nel 1997, si sottrae a facili classificazioni; è stato definito dallo stesso autore una sorta di “anti play” e sicuramente è un’opera paradigmatica essenziale per capire il percorso della nuova drammaturgia. È necessario, inoltre, prendere in considerazione il punto di vista di chi ha messo in scena questi testi. James Macdonald – regista associato presso il Royal Court dal 1992 al 2006 e che in questo teatro ha diretto, tra l’altro, la trilogia di Crimp Fewer Emergencies e 4:48 Psychosis di Kane – sostiene la necessità di trovare un adeguato linguaggio fisico per l’attore che traduce nel gesto la parola dell’autore anche quando questi, eliminati i personaggi, fa accadere la storia nella propria mente come nel caso del testo di Kane.

Una delle caratteristiche salienti del teatro cosiddetto postdrammatico è di individuare nel paradigma del sogno il mezzo formale con cui sospendere la linearità dello scorrere del tempo: secondo quanto teorizzato da Hans-Thies Lehmann, in Postdramatisches Theater, “Il dramma è lo scorrere del tempo che è controllato e reso gestibile”. Ciò che infrange le categorie del drammatico, dunque, è episodico, non lineare e indeterminato. 

Rimane, tuttavia, un compito arduo interpretare An Oak Tree di Tim Crouch che gioca proprio sulle trasformazioni dell’azione teatrale e sul disorientamento che tale gioco comporta:  per l’attore che affianca Crouch nella rappresentazione non c’è un testo da interpretare e non c’è nemmeno un pubblico ad assistere dato che per l’autore gli spettatori presenti in sala sono soltanto il pubblico che sarà in quello stesso teatro di lì a un anno. 

