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A cura di Marco Simonelli

Marco Giovenale, IL SEGNO MENO, Piero Manni, Lecce 2003

Iniziare una ri/costruzione, un’anamnesi fotografica del reale in movimento, partendo non già da quanto è stato o avrebbe potuto essere bensì da ciò che NON ha avuto possibilità di essere: in quanto “mancanza”, in quanto lutto, in quanto entità sottratta. “Il segno meno” è una scrittura che procede inversamente. Il punto neutro, lo zero, (qui registrato oggettivamente, con una sofferta quanto efficacemente dissimulata volontà di NON rimuovere il trauma scatenante, la perdita, il primigenio lutto) è una dichiarazione di smarrimento (ma Giovenale direbbe “sottrazione”) di una “forma”: madre/mater o matrice di un discorso che avrebbe potuto essere comunicazione ma anche “bocca”, “culla”, “giostra”, “sapore del sangue”. Conseguentemente, registrata l’assenza si può (ci è concesso) avventurarsi attraverso la realtà (catartica? Catalizzatrice?) in un moto speleologico: “reality, giù”- dice Giovenale. Possiamo “macchinarne lettura”, possiamo scendere non già alla radice (in quanto essa è subito dichiarata, trovata, ammessa, esposta) ma ALLE radici/generatrici (genitrici?) della parola, della visione, della VISTA. 

Come accade in certi vinili degli anni ’70 che, se riprodotti al contrario rivelano, nascosti nei solchi, messaggi subliminali, Giovenale ri/suona (e fa risuonare) il suo canto; la sua visualità dinamica si dispone in un playback alternato, alterato dal suo stesso moto ondivago. Ciò che infine ne emerge (e resta) è “misura di ombra” (di quella non-luce, insomma, ricavata da un corpo che manca nella luce); “tremare per l’astratto” è una “miseria” che sancisce la condizione umana di chi vive (e procede) accanto a ciò (a chi) non è, continuando a fotografare però ciò che invece è: i “morti […] visitati/ […] dai vivi che non possono scostarsi”; e il “profilo/sottratto” (ultimo scatto di questo libro): il definirsi, nominarsi, delinearsi attraverso ciò che è stato portato via. 

                                                                                                       MS.

Giovanna Frene, Spostamento (Poemetto per la memoria), Lietocolle, Como, 2000
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Si è portati a pensare che una compagine composta da poco più di dieci testi sia un prodotto insufficiente per desumere le capacità artistiche ed espressive di un autore: non è questo il caso di Spostamento, prezioso poemetto di Giovanna Frene che in questa compagine organizza e struttura un percorso mnemonico-conoscitivo attorno al tema della perdita. Come possiamo desumere dalla Nota posta alla fine del volumetto e da una dichiarazione della stessa Frene intitolata “Non sono un poeta necrofilo”, doppia è infatti la dolorosa ferita da cui prende avvio la scrittura spesso polifonica di questa autrice: il suicidio dell’amato zio e la consapevolezza di un avvenuto distacco sentimentale. Strutturato anche visivamente come una sorta di lapide, di memoria, questo scritto si concentra sui momenti essenziali di un’elaborazione luttuosa: “ho costruito una cassa”, dirà infatti Frene nella Clausola posta a conclusione dei dieci movimenti qui raccolti. Una “poesia dolorosa/ necessaria” che ripercorre nel suo divenire la “Cronometereologia” del dopo, in un non-luogo dove solo il tempo per capire e lo spazio emozionale indispensabile a contenerlo contano realmente. Annullata la dimensione spaziale, forgiata una “non descrizione”, gli oggetti nominati in questi testi vengono privati della loro simbolica apparenza per esprimere, in un dettato ininterrotto, l’essenza che celano sotto la forma: il “campo memoria”, la “terra che cova […] morte”, “melma sul riflesso delle […] vene”, solo per citare alcune fra le soluzioni espressive più riuscite, ci mostrano quanto l’elemento terrestre interagisca con il corpo non solo fisico dell’assente. Scrittura come terra/campo-di-sepoltura, quindi? No, questa scrittura è intenzionalmente sviluppata per resistere alla “fuga dei venti orali”, è “più immortale della carta”: cartografia di un “male al negativo” (o di un “negativo di male”? – ci chiediamo) perdura oltre la morte fisica, oltre il distacco, per farsi altro, divenire irradiazione conoscitiva che superi la “santa illusione”, le vicende terrene. 
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Il volume può essere acquistato tramite il sito www.lietocolle.it
“Egoisticamente mi amo”,  pièce inedita di Gabriele Arata
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Sei personaggi senza nome, sesso o identità che si esprimono tramite libere associazioni di pensiero, calembeurs, interrogativi senza risposta, senza mai comunicare veramente fra loro sono le figure deliranti attraverso le quali l’autore lascia esprimere il suo personale flusso di coscienza; una mano mobile e parlante (leggiamo nella nota al testo “Mano conca di vita”) che interagisce con i personaggi, una musica sperimentale di grande impatto, un’azione drammatica che mutua la propria espressività da istanze surrealiste e da un metateatro dell’assurdo: sono queste le componenti fondamentali di questa originale pièces di Gabriele Arata. Lecito anche parlare di situazionismo: non è previsto un finale “standard” per questa ‘azione teatrale’; lo stesso Arata ha progettato tre diversi finali a sorpresa, finali per adesso sconosciuti anche agli stessi interpreti. Tutto questo garantisce all’opera una sorprendente tensione all’interno di ogni singola rappresentazione e se il flusso quasi onirico di azioni e dialoghi è già fissato su supporto cartaceo non possiamo stabilire con certezza il grado di intensità emotiva che lo spettatore percepirà ogni volta che assisterà a questa messa in scena. Affascinante parlare di egoismo attraverso la privazione dell’identità, sorprendente il delegare a deus-ex-machina una mano antropomorfa: se amarsi è azione egoista, Arata immette nella scena l’oggetto-feticcio dell’onanismo per eccellenza; dall’IO al DIO il passo sembra essere più breve del previsto, in un continuo annullarsi e ricrearsi di cortocircuiti associativi. Un pubblico illuminato e volutamente ignorato si presta ad essere masochisticamente schiacciato dalla mano-torre di Babele di Arata, mentre i personaggi si delineano a poco a poco continuando a ripetere i propri interrogativi, i propri onnipotenti giochi di parole (ma “non vi accorgete che le parole non sono vostre”, dice il personaggio A). Se la battuta pronunciata prima del “FINALE SORPRENDENTE A SORPRESA” si presta ad essere interpretata come avvenuto transfert psicanalitico, non possiamo sapere cosa ci riserva il misterioso “dopo”. E qualsiasi pronostico sarebbe inutile. 
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