
LA DANZA: MADRE DI TUTTE LE ARTI
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INTRODUZIONE

“La prima volta che ho danzato è stato nell’utero di mia madre”. Così scrisse Isadora Duncan, una delle madri della modern dance nella sua autobiografia, senza distaccarsi troppo dalla realtà, visto che recenti studi affermano che il bambino, all’interno dell’utero materno, si muove seguendo il ritmo scandito dal battito cardiaco della madre. Ma non servono studi scientifici per capire che la danza è un qualcosa di istintivo, che scorre nelle vene di ogni essere umano dalle sue origini fino ai giorni nostri da prima di nascere fino alla morte.
   Danze religiose e propiziatorie, danze belliche e erotiche fino ad arrivare ai balli di corte e ai balletti, il movimento del corpo a ritmo di musica accompagna l’uomo da decine di migliaia di anni.
La danza conferma la sua importanza vitale all’interno della vita dell’uomo diventando parte integrante di riti religiosi, argomento di speculazioni filosofiche, “musa ispiratrice” di musicisti, scultori e pittori.
Danza come linguaggio, danza come movimento, danza come leggerezza ed elevazione verso Dio o come ritorno alla terra, la danza è tutto ciò, è libertà, è unione intrinseca di passioni, di energia vitale, di mente, anima e corpo.

   La danza nasce insieme all’uomo e lo ha accompagnato durante tutta la sua esistenza dalla caccia ai mammut, dove si ballava per festeggiare l’uccisione della selvaggina, alle danze egizie, eseguite durante le festività; diventa strumento per fondersi con dio durante i riti orfici e dionisiaci dell’antica Grecia ma anche attività di svago per quanto riguarda i romani; demonizzata dalla Chiesa trova il suo sviluppo nelle festività pagane (come il Carnevale) fino a diffondersi nelle corti. Proprio nella corte del re di Francia Luigi XIV nacque il balletto classico e poco tempo dopo, grazie alla "Sylphide" di Maria Taglioni, nasceva anche l’ideale romantico di ballerina eterea che danza sulle punte, quasi per sfidare la forza di gravità.
 Il balletto romantico, esasperato nell’Europa di fine ‘800, viene con non poche difficoltà rinnovato, e al tempo stesso rovesciato, nel ‘900, secolo definito da Bejart “il secolo della danza”. Se, da un lato, con i Ballets Russes di Serghei Diaghilev e, successivamente, con la “Compagnia del XX secolo” di Maurice Bejart il balletto classico si libera dalle regole accademiche della scuola romantica, ringiovanendosi, dall’altro inizia a prendere piede un nuovo modo di ballare che si ispira alle danze primitive, aborigene ed orientali, si libera delle scarpette da punta e dai tutù sfronzolanti per riportare l’uomo a contatto con la terra perché, come riteneva Nietzsche, l’uomo è terra ed è nato per vivere sulla terra. Nasce così, dalle menti (e dai corpi) di Isadora Duncan e Ruth St Denis la modern dance che avrà, come maggiori esponenti nel corso del secolo Martha Graham, Pina Baush e Merce Cunningham e che non vede ancora concluso il suo percorso.

   Già il primitivo, quello che cacciava i mammut, dipinse sui muri delle grotte figure danzanti che sono giunte fino a noi. E a quanto pare l’uomo nel corso dei secoli non solo non ha smesso di ballare ma non ha neanche smesso di rappresentare la danza. Dalla “menade danzante” di Skopas alle ballerine di Degas fino ad arrivare ad un vero connubio fra pittura e danza, nel ‘900, con le realizzazioni di costumi e scenografie da parte di artisti come Matissè, Mirò, Braque, Dalì e Picasso, il quale realizzò numerose scene per Diaghilev.

Inoltre, con lo sviluppo del balletto classico si vede la realizzazione di veri e propri capolavori della danza. Alcune di queste opere erano originali, create dai coreografi in collaborazione con scrittori (come “Giselle”, la storia di questa ragazza morta per il tradimento da parte del suo amato che si unirà alle Villi, creature fantastiche che uccidevano gli uomini traditori facendoli danzare fino alla morte) altre erano rivisitazioni di opere letterarie che riuscivano comunque ad impressionare ed emozionare lo spettatore in egual modo come la tragica storia d’amore di “Romeo e Giulietta”.

La danza non assume però solo un significato estetico ma anche, come abbiamo già detto, filosofico e religioso.Se nelle società primitive si invocavano gli dei per avere buoni raccolti, piogge abbondanti e terre fertili, nel mondo greco le danze religiose sono un vero e proprio strumento per arrivare a dio. L’uomo balla in uno stato di estasi, lui è in dio e il dio è in lui. La danza è espressione del sentimento ed esprime il genio della specie. Nietzsche riprenderà questa concezione della danza, che sarà per lui un modo per scrivere la verità, per entrare a far parte del flusso vitale, per afferrare il mondo. Zarathustra è danzatore. L’oltreuomo è un danzatore in cui anima e corpo si fondono in funzione di quell’oltrepassamento che lo porterà ad afferrare pienamente dio e il mondo.

Il corpo è un altro elemento importante nella danza. Fin dall’antichità questa parte dell’essere umano veniva considerata una gabbia per l’anima da cui l’uomo non vedeva l’ora di separarsi. Nel danzatore ciò non avviene, in quanto il dualismo fra le due parti dell’uomo, che Cartesio chiamava “Res cogitans” e “Res extensa” non esiste più: esiste l’uomo come tutto intero, l’uomo che, attraverso quella che viene definita la madre delle arti, va verso l’eterno e verso l’infinito.

   La danza è tutto ciò e molto di più. Chi ha conosciuto la danza, chi ha danzato sa che la danza è tutto.Fatica, sudore, passione,…La danza è vita. E quindi, per concludere come iniziato, citando Isadora Duncan:

“Ringrazio Dio per avermi fatta schiava del balletto…”.
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STORIA DELLA DANZA E DEL BALLETTO

La danza venne definita dall’etnomusicologo Curt Sachs “madre di tutte le arti”, in quanto è da essa che derivano il canto, la poesia e anche il teatro. La sua origine va ricercata, infatti, in tempi lontanissimi, si può quasi affermare che la danza è nata con l’uomo e si è evoluta con esso.

Utilizzata dalle civiltà primitive per celebrazioni religiose, riti di passaggio o propiziatori e come parte del rituale di corteggiamento (in alcune popolazioni le danze erano gli unici momenti d’incontro per persone di sesso opposto), la danza trovava spazio anche nel lavoro (ad esempio i piantatori di riso giapponesi, per lavorare più velocemente, seguivano dei movimenti ritmici ben precisi).

Anche presso gli egizi la danza assumeva un importante ruolo nelle festività e questo si può capire dalle figure presenti sulle tombe, rappresentanti uomini e donne in pose acrobatiche.

Ma è nell’antica Grecia che la danza assume centrale importanza: dai balli dei pigiatori d’uva di Atene, che sfociavano in invasamento collettivo, nasceva il culto di Dioniso in cui l’uomo era posseduto dal dio in uno stato di estasi e di totale alterazione di coscienza. Ed è proprio da questa danza, che sarà fondamentale per lo sviluppo della danza libera nel XX secolo, che si svilupperà la tragedia in cui il coro ne canta e ne danza la sua essenza.

I romani, ad esclusione della pratica del mimo, che si sviluppò in quell’epoca, ebbero scarsa considerazione della danza. Lo stesso Cicerone, disprezzando questa pratica perché irrazionale e quindi lontana dall’intelletto, scrive che “Nemo fere saltat sobrius” (“L’uomo sobrio non danza”). 

Si possono tuttavia distinguere, per quanto riguarda lo sviluppo della danza nell’epoca romana, tre periodi. Nel primo periodo, quello più antico, venivano praticate danze per la purificazione dei campi ma anche in onore del dio Marte, le quali prendevano il nome di tripudium ed erano definite dall’autore latino Luciano le “più maestose di tutte le danze”. Nel secondo periodo (dal 200 a.C. circa) si diffondono a Roma la coreutica etrusca e greca dando alla danza, nonostante le ire dei conservatori, una relativa importanza. Per quanto riguarda il terzo ed ultimo periodo, quello imperiale, si ha il dominio della danza etrusca, greca e orientale e “il compito principale del danzatore” scrive Luciano “è l’arte di rappresentare con eccellenza tutti i soggetti della storia, degli dei e degli eroi”.

Se nel basso Medioevo la danza di carattere mistico e religioso si sviluppa soprattutto nel nord-Europa, nell’alto Medioevo, anche in Italia vi furono casi di danze estenuanti, compiute principalmente nelle chiese e nei cimiteri, che duravano ore o anche giorni, tanto che gli uomini e le donne che vi partecipavano dovevano esser portati via con dei carri poiché non riuscivano più ad alzarsi in piedi.

Ma proprio in questo periodo, con l’avvento della Chiesa e il suo progressivo irrigidirsi su se stessa, la danza viene ridotta ad un ruolo marginale poiché è espressione corporea e il corpo, nel pensiero occidentale, è ormai diventato solamente un elemento ingombrante. La Chiesa si scaglierà, in tutta Europa, contro le danze nelle chiese e nei cimiteri giudicandole peccaminose ma, nonostante ciò, il popolo continuava a ballare:

“In questo tempo uno strano furore

si era impossessato del popolo,

tanto che molta gente uscita di senno

ha cominciato a danzare,

alcuni continuamente giorno e notte

senza fermarsi mai

finchè cadono a terra privi di sensi

e molti vi rimangono morti”

                                                                       (Strassburger Chronik 1518 des Kleinkavel, 1625)

Nel Rinascimento la danza comincerà a ruotare attorno alle corti: si ha la nascita delle danze di società dalle quali si svilupperà in seguito il balletto, che sarà praticamente l’unico genere prodotto in quattro secoli dall’occidente poiché era l’unica forma di danza che evitava di esplorare la dimensione corporea.

Allo stesso tempo si erano sviluppate varie forme di danza nel resto del mondo che sopravvivono quasi immutate fino ai giorni nostri. In Asia le rappresentazioni sono molto complicate essendo l’unione di arte drammatica, danza e musica ma anche per il largo uso di maschere, trucchi e costumi elaborati. La danza indiana è di carattere fortemente religioso e ha come punto di riferimento la dea Shiva. Nelle popolazioni dell’Africa, dell’Oceania e dei nativi americani le danze sono simili a quelle primitive e assumono varie forme.

Tornando all’Europa, i precursori del balletto sono gli spettacoli di corte, che ebbero grande sviluppo anche in Francia, dove andò in scena, nel 1581, il primo balletto di cui sopravvive l’intera musica: “Le Ballet de la Reine". Ma l’inizio “ufficiale” del balletto professionistico coincide con la fondazione, da parte di Luigi XIV nel 1661, dell’Accademie Royale de Danse, la prima scuola professionale di danza. Questa vedeva in un primo tempo la presenza di soli uomini mentre le donne comparvero per la prima volta nel 1681, nel balletto “Le Triomphe de L’Amour”. A quei tempi i costumi erano pesanti e scomodi fino a quando la ballerina Marie Camargo, per evidenziare la sua bravura nei salti, alleggerì le vesti e iniziò ad utilizzare scarpette senza tacco.
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Ma è nell’XIX secolo, con l’avvento del romanticismo, che il balletto raggiunge la sua apoteosi. L’inaugurazione di questa stagione coincide con la prima messa in scena, nel 1832, de “La Sylphide” del coreografo Filippo Taglioni, interpretata dalla figlia Maria. Quest’opera diventa una sorta di manifesto del balletto romantico a cui s’ispirarono tutte le rappresentazioni dell’epoca sia per le tematiche (la contrapposizione fra l’uomo e il soprannaturale che ritroveremo anche in “Giselle”) ma anche per lo stile, le tecniche e i costumi. Nasce proprio con quest’opera l’ideale di ballerina eterea, angelica, vestita in tutù bianco e con le scarpette da punta ai piedi, che la facevano quasi volare, sfidando la legge di gravità. L’uomo in questo periodo assume un ruolo di secondo piano, de semplice porteur e sarà così fino all’avvento, nel ‘900, di ballerini come Nureyev e coreografi come Bejart. Un balletto nato in quest’epoca che è importante citare per il successo che ebbe e continua ad avere è “Giselle”, storia di una fragile ragazza che morirà dal dolore per il tradimento inflittole dal suo amato e che diventerà una delle tante Villi che abitano i boschi, spiriti di donne tradite che uccidono gli uomini facendoli danzare fino alla morte. 
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Nell’Europa occidentale di fine ‘800,il balletto romantico, esasperato, privato di tutte le qualità poetiche e incentrato solamente sui virtuosismi delle danzatrici, entra in decadenza. A salvare la danza dall’oblio saranno i Ballets Russes di Serghei Diaghilev e la nascita della danza libera e della modern dance ad opera di Isadora Duncan prima e, successivamente, di Martha Graham.

Nel XX secolo infatti il mondo della danza viene scosso da queste importanti figure che sceglieranno da una parte di rinnovare il balletto classico ormai superficiale e chiuso nel suo rigore accademico, di rovesciare completamente la concezione della danza dall’altro.

Per quanto riguarda la prima operazione, i segni di riscossa arrivarono dalla Russia, luogo da cui Diaghilev decise di andarsene per stabilirsi a Parigi, dove fonderà i Ballets Russes. Egli portò con sé i maggiori coreografi e ballerini del Bolsciòi di Mosca e del Mariinskij di San Pietroburgo fra cui  Michel Fokine e Vaslav Nijinsky attuando una vera e propria operazione di ringiovanimento del repertorio tradizionale.

La prima fase dell’attività dei Ballets Russes fu proprio quella di rielaborare i grandi capolavori (“Giselle”, “La bella addormentata nel bosco”, “Il lago dei cigni”) rendendoli più brevi ma di maggior impatto, anche grazie alla collaborazione di grandi compositori (Stravinskji, Prokof’ev,ecc.) e scenografi (Picasso, Braque). Ma il balletto più importante di questo primo periodo, che va dal 1909 al 1914, è sicuramente “Il pomeriggio di un fauno” (1912) interpretato e diretto da Nijinsky con musiche di Debussy che diventerà, per le sue innovazioni, una pietra miliare del balletto moderno.

Si possono distinguere altri due periodi dell’attività di Diaghilev: quello in cui dominò l’eclettico coreografo Massine e il periodo neoclassicista di Nijinska e Balanchine.

[image: image5.jpg]




Tutto il mondo prenderà esempio dal lavoro compiuto da Diaghilev e dalla sua compagnia, tanto che si possono ditinguere diverse scuole “eredi” dei Ballets russes (i Balletti russi di Montecarlo, i Ballets des Champs-Elysèes a Parigi,…). Gli unici stati che rimarranno ancora chiusi nella loro tradizione accademica furono la Russia e l’Italia (basti pensare alla creazione di balletti patriottici come “Excelsior”). 

Se, con i Balletti russi, si può notare un’evoluzione del balletto classico, con l’avvento della ballerina e coreografa Isadora Duncan si assiste ad una vera e propria rivoluzione. La danzatrice americana, infatti,  prendendo come esempio la danza greco-ellenistica, proclama una danza a piedi nudi ed adottando, al posto del tutù, tuniche e veli che ricordavano le vesti greche crea quella che verrà definita danza libera. Questa danza, sfida provocatoria all’accademismo europeo, scandalizzò e sconvolse il tradizionalista vecchio continente. Altre pioniere della danza moderna che bisogna citare sono Loie Fuller, contemporanea della Duncan che sarà importante per l’apporto dato alla componente scenica dello spettacolo (tra cui l’utilizzo di luci colorate) e Ruth Saint Denis,altra americana che, con il marito Ted Shawn, fondò la Denishawn, scuola da cui usciranno danzatori come Doris Humphrey e Martha Graham,considerata la madrina della modern dance.
Mentre la Humphrey basa la sua tecnica sullo spostamento del corpo e sulle posizioni di equilibrio e squilibrio, la Graham imposta la sua danza su due principi fondamentali: la contraction release (basata sulla rspirazione) e la fall recovery (caduta e recupero). Con l’avvento della danza moderna,quindi, dopo più di quattro secoli si ricomincia a dare importanza all’espressione del corpo e alla terra, luogo da cui la ballerina classica cercava di fuggire.
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In Europa queste innovazioni vengono accolte dall’espressionista tedesco Rudolf von Laban, importante per aver codificato la “scrittura della danza” , dando la possibilità di fissare ogni movimento. Allievi di von Laban che vengono spesso ricordati sono Mary Wigman e Kurt Jooss da cui discenderà, fra gli altri, anche la creatrice del teatro-danza, Pina Baush.

Negli anni ’50, causa la guerra fredda, viene bandita dal teatro ogni forma di contestazione politica. In questo clima la terza generazione della danza moderna avvia un programma simile al teatro dell’assurdo di Beckett. Merce Cunningham, il più importante esponente di questa corrente definita astrattismo (o formalismo), spostò l’attenzione dal corpo allo spazio e al movimento.

Negli stessi anni, il balletto classico viene influenzato da questi cambiamenti. Nasce così il balletto moderno che vede come punto di riferimento Maurice Bejart, fondatore della Compagnia del XX secolo, il quale riuscirà a modernizzare un genere che aveva più di trecento anni di storia portandolo al di fuori dei teatri, utilizzando musiche di compositori inusuali nel campo del balletto (Beehetoven, per esempio), riportando in primo piano la figura maschile e cambiando totalmente l’estetica del balletto (egli disse “senza costumi, senza scene, il danzatore sarà più vero…seguendo il ritmo del proprio corpo”).
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Un evento da ricordare, per quanto riguarda la danza classica, è l’arrivo in Europa di un grande ballerino russo che riuscì a spostare, con la sua forza, il suo talento e la sua bellezza, l’attenzione dalla figura femminile a quella maschile diventando il più grande ballerino della seconda metà del ‘900: era il 1961 e lui si chiamava Rudolf Nureyev.
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Negli anni ’70, con l’avvento della new dance, la danza moderna si evolve ulteriormente. Danza, teatro, musica e pittura si fondono insieme in un unico spettacolo dove il pubblico viene coinvolto fisicamente ma anche psicologicamente. Egli percepisce da solo il messaggio, la conclusione che non viene condizionata in nessun modo dall’ artista. In questi anni, Pina Baush fonda il Tanztheater  e da avvio al teatro-danza. La danza tedesca cerca un teatro in cui l’essere umano, nella sua quotidianità, trovi la sua espressione, opponendosi quindi all’astrattismo americano. 

Le continue trasformazioni della danza in questi secoli, anzi in questi millenni, ci fanno capire come questa sia in continua evoluzione quasi a seguire quella dell’essere umano.
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DANZA E PITTURA: DA DEGAS ALLE SCENOGRAFIE DEL ‘900

“Mi chiamano il pittore delle ballerine, non capiscono che la ballerina ha costituito per me un pretesto per dipingere stoffe graziose e dei movimenti…”. Queste sono le parole di Edgar Degas a proposito dell’appellativo datogli a causa delle decine di opere e sculture rappresentanti ballerine. Degas fu, durante la sua vita, un assiduo frequentatore di teatri e caffè e proprio in questi luoghi venne a contatto con la figura della danzatrice, che divenne per lui il modo migliore per dedicarsi allo studio del movimento umano. Infatti, l’artista le ritrasse in numerosissime pose: durante la lezione(“La prova”),in momenti di riposo(“Ballerina che si allaccia la scarpetta”) e durante gli spettacoli. Quest’ultimo tipo di rappresentazione veniva però utilizzato più raramente poiché Degas non voleva rappresentare la figura della ballerina eterea, romantica, soprannaturale come lo era durante lo spettacolo ma la preferiva nella sua normalità, fatta di sforzi,fatiche ma anche di piccoli gesti quotidiani.

L’opera forse più famosa, che racchiude in sé tutti gli elementi tipici della pittura di Degas, è sicuramente “La lezione di danza” (1874), dove le ballerine, che sembrano essere spiate dal buco della serratura, sono rappresentate in varie pose: farsi aria con un ventaglio, grattarsi la schiena, sistemarsi l’orecchino,provare un esercizio ma anche ridere o parlare con una compagna in un clima certo più rilassato di quello che troviamo sul palcoscenico.Personaggio caratteristico di questo quadro è il maestro Perrot,uno dei più importanti danzatori romantici e creatore, per la moglie Carlotta Grisi, del capolavoro “Giselle” che è qui raffigurato appoggiato al bastone utilizzato per segnare il tempo nelle classi del primo anno.
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Un’opera che ci fa comprendere la grande passione di Degas per il movimento è “Sul palcoscenico” (1880):un pastello in cui le ballerine sembrano quasi fuoriuscire dalla tela.

Come abbiamo detto, Degas si dedicò anche alla scultura, un esempio è la statua in cera modellata “Ballerina di quattordici anni” che rappresenta la giovane Marie Van Goethem con un realismo quasi eccessivo, vestendo la statua con tutù, corpetto e scarpette ed ornando i capelli fatti di parrucca nera con un fiocco.
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Se con Degas la danza diventa protagonista della pittura, nel ‘900 avverrà il fenomeno opposto: gli artisti non si limiteranno a rappresentare il palcoscenico ma saliranno su di esso per realizzare, collaborando con i maggiori coreografi e direttori di balletti, scenografie e costumi. E a compiere una vera e propria rivoluzione in questo campo fu Sergei Diaghilev, direttore dei Ballets Russes, che riunì attorno a sé artisti come Braque, Matisse e Picasso.

Pablo Picasso realizzerà scene e costumi di sei importanti balletti della compagnia russa tra cui “Parade” (1917), “Le tricorne” (1919), “Pulcinella” (1920) e “Mercure”(1927).
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“Parade”, prima collaborazione fra Picasso e Diaghilev, non ebbe grande successo di critica e pubblico ma fu sicuramente importante dal punto di vista storico e artistico diventando un vero e proprio manifesto teatrale del cubismo; con questo balletto, infatti, Picasso porterà in scena tutta la brutalità e l’intransigenza utilizzate nel dipingere i suoi quadri. Sarà proprio l’inizio della collaborazione con Diaghilev, inoltre, che porterà Picasso a compiere il viaggio in Italia che influenzò tutto il resto della sua vita. La prima di Parade venne fissata per il maggio del ’17. Al sipario, composizione ispirata al mondo circense che si rifaceva solo indirettamente al cubismo, si contrapponeva la scenografia rappresentante tre gigantesche figure di managers formati da torreggianti strutture di ispirazione cubista animati dal loro interno da attori di cui si vedevano solamente alcune parti del corpo: il primo rappresentava un manager francese, con un lungo braccio che reggeva una pipa bianca mentre quello vero batteva sul palco con un grande bastone, il secondo era un americano con un cappello a cilindro mentre il terzo era un cavallo e due ballerini nascosti nel suo corpo impennavano sul palco. Inoltre, sulla schiena del francese erano dipinte delle linee che ricordavano i boulevards parigini mentre la figura dell’americano era l’impersonificazione di un grattacielo. Non vi erano colori violenti: il fondale era monocromo e i tre managers avevano costumi scuri.Oltre a queste tre figure vi erano altri quattro danzatori: il prestigiatore cinese(vestito di giallo, arancione, bianco e nero),una bambina e due acrobati vestiti, in bianco e azzurro, che interpretavano una parodia di un passo a due. Nonostante la trama fosse semplice ed inoffensiva, il balletto indignò molto il pubblico sia per le scenografie sia per la musica “violenta” ma Diaghilev ripropose questo spettacolo finché non venne accettato, perlomeno da una certa elite.
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Ormai la strada della collaborazione fra danza e arte pittorica è aperta. Fra le due guerre è importante l’opera del Bauhaus, che con Oskar Schlemmer attuerà una vera e propria lotta anticonformista nei confronti del teatro unendo nella sua sperimentazione tutte le arti e gettando le basi per quella che sarà la rinascita dell’arte e del teatro nel secondo dopoguerra.

Nella seconda metà del ‘900 sono importanti le collaborazioni fra Serge Lifar e Mirò, Martha Graham e Kandinskij, Merce Cunningham e Liechtenstein ma anche Andy Warol, senza dimenticare le scenografie di Keith Haring.

Importanti saranno anche le collaborazioni con i più famosi stilisti (già Coco Chanel affiancò Picasso nel ’24 e Versace creò i costumi per la compagnia di Bejart).

Ma anche i grandi fotografi fissarono sulla pellicola le pose dei più importanti ballerini provando l'influenza della danza nei confronti di tutte le altre discipline artistiche.
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ANALYSIS OF A BALLET: ROMEO AND JULIET

“But soft! What light through yonder window breaks?

It is the East, and Juliet is the sun!”

There are a lot Shakespeare’s operas that inspired the world of the ballet . The earliest adaptation of Shakespeare to ballet seems to be Noverre’s “Antoine et Cléopâtre” in Stuttgart, 1761, a story that also Jean Aumer used for the Paris Opera in 1808. “The Tempest” first appeared as a ballet in 1774 at the King’s Theatre in London and “Hamlet” was first danced on stage in 1788 in Venice with choreography and music by Francesco Clerico. There is also a “Hamlet” version directed by  Nijinska, the coreographer of the Ballets russes. The first “Othello” of record was by Salvatore Viganò from February 6, 1818 in Milan and “A Midsummer Night’s Dream” is represented by two very well known ballets, Balanchine’s 

full length “A Midsummer Night’s Dream” for the New York City Ballet, 1961 and “The Dream”, a one act ballet by Frederick Ashton, made for the Royal Ballet in 1964.

Undoubtedly Romeo and Juliet is the Shakespearean play that is most often performed as a ballet, also because the lyrical pas de deux that is at the heart of many ballets fits well with this story.

This difficult love story set in Verona that ends in tragedy was written by William Shakespeare between 1595 and 1597. The story talks about these two adolescents that fall in love although they belong to two rival households and their fatal death.

The Shakesperean opera is subdivided into five acts and starts with a prologue: in the first act we have the feast, where Romeo and Juliet met each other for the first time; the second act ends with the secret marriage of the two lovers ; the third and the fourth acts are the preparation to the tragedy, Romeo must leave Verona because is accused of murder and he escapes to Mantua, Juliet pretends she was dead to reach her husband secretly but he doesn’t receive the message of Juliet and, when he sees his young wife without life commits suicide; we now are in the fifth act, Juliet sees Romeo dead and kills herself too.

The main themes that we can find in this tragedy are the theme of love, the theme about the lack of knowledge and the reflection about the language.

The ballet inspired by this opera, that isn’t less exciting, was oredered from the Bolshòi Theater of Moscow to the composer Prok’fiev in 1934 (although Tchaikovsky preceded Prokofiev in writing an orchestral fantasy based on “Romeo and Juliet”).

It was concluded very quickly(it was ready in the end of 1934) but it went on stage only five years later because there were a lot of incomprehension between the composer , the theater and the reactionary governement.

In fact, following the socialist politics, “Romeo and Juliet” must have a happy ending but this imposition doesn’t like to the famous “Shakespeare Society” that prevented it.

But the tormented genesis of this ballet wasn’t finished: the opera was considered too difficult for the traditionalist Bolschòi’s dancers so it made its debut at the theater of Brno with the choreography of Lavronskij and Galina Ulanova interpreting Juliet’s character. 

This ballet, subdivided into three acts, thirteen scenes and an epilogue arrived in Russia, at Kirov Theater in the January of 1940 and after six years at Bolscioi, the theater that ordered it.

Subsequent are the versions of Cranko, MacMillan and Ashton. They tell Shakespeare’s basic story adding their own areas of expertise. Lavrovsky choreographed the original that others look to as a model or to differ from, Cranko’s version is more sensual, MacMillan’s one excels in its pas de deux work and it is more dynamic. 

 John Cranko was invited from the La Scala ballet to create a new work for that company. He chose “Romeo and Juliet” to the Prokofiev score. The young Carla Fracci was his Juliet with Mario Pistoni as Romeo. The first performance took place in 1958 at the Teatro Verde in Venice. It was mounted at La Scala, Milan in 1959, and Cranko restaged it for his own Stuttgart Ballet in 1962 with new designs by Jurgen Rose. Ray Barra and Marcia Haydée took the title roles. Cranko emphasizes the human drama; he believed that you could tell a story through dance without depending on operatic mime.
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Despite the worldwide success of the Cranko version, England’s Royal Ballet invited the Scottish Kenneth MacMillan to create a new version for them. It is inevitable that, by using the same score and being from similar backgrounds, the Cranko and MacMillan versions should share many elements. MacMillan originally choreographed his version with the young dancers Lynn Seymour and Christopher Gable in mind, having worked with them on his ballet “The Invitation”. They were close to the right ages of the protagonists, and in Lynn Seymour he saw a spirited and turbulent personality that helped shape his image of Juliet contrasting a tender and humorous Romeo. The Royal Opera House management had other ideas, and so the premiere of the ballet took place with the older, but bigger box office names of Fonteyn and Nureyev who, by dint of their strong stage presence, imbued the work with their own characters.

[image: image17.jpg]




Frederick Ashton choreographed a “Romeo and Juliet” to Prokofiev’s score for the Royal Danish Ballet in 1955. This was before the West had seen Lavrovsky’s staging of the ballet, and his is therefore a very personal version. Lavrovsky’s prominent street scenes, complete with their sword fights, was subordinate to the private tragedy of Ashton’s young lovers.

Maybe, the most important part of this ballet is the pas de deux in Juliet’s room. In this scene, in fact, we can see all the passion but also the disperation that make this ballet one of the most important of the XIX century.

NIETZSCHE E LA DANZA

“Solo nella danza io so parlare i simboli delle cose più alte”

Una parte importante della filosofia di Nietzsche è la teoria dell’esistenza di uno spirito apollineo e di uno spirito dionisiaco. L’uomo, in tutti questi secoli, ha represso lo spirito dionisiaco perché simbolo degli istinti e delle passioni senza rendersi conto che dire di no ad esso significava dire no alla vita. E’ proprio in questa parte del pensiero niciano che la danza assume grande importanza.

Nell’antica Grecia, i culti in onore di Dioniso erano accompagnati da danze estatiche in cui l’uomo si univa al dio, come succedeva alle menadi, le donne possedute dagli dei che correvano a danzare nei boschi. In queste situazioni l’uomo possedeva un’“eccedenza di sentimento” che esprimeva tramite il pensiero o attraverso l’armonico connubio tra il gesto (la danza) e il suono (la musica) che diventano pura volontà e accrescevano il piacere dell’esistere.

E’ quindi dalla “concezione dionisiaca” della danza che Nietzsche formula il suo pensiero su di essa senza però dimenticare la componente apollinea, in quanto è grazie alla compresenza dei due spiriti che l’uomo acquisisce quel “di più di forza” che gli permette di danzare.Il filosofo tedesco ammette, infatti di credere solamente in un dio che sappia danzare e che le Verità non vanno scritte con la testa ma attraverso il passo danzante di Dioniso (“verità fatte con i nostri piedi, verità che si possono danzare”).

Il pensiero di Nietzsche era sicuramente innovativo in quanto prima di lui tutto ciò che era vero e divino si trovava fuori dall’uomo (da qui il tramonto dell’occidente) e l’unica parte importante dell’essere umano era l’anima. Il corpo era quasi demonizzato, era qualcosa di negativo ed era proprio per questo che, soprattutto per quanto riguarda la religione cristiana, tutto ciò che riguardava il corpo come la danza era considerato impuro e diabolico. 

Con Nietzsche ciò non avviene più, si ha il superamento del dualismo corpo-anima (“ma il risvegliato e il sapiente dice:corpo io sono in tutto e per tutto e anima non è altro che una parola per indicare qualcosa del corpo”) proprio attraverso la danza, in quanto mentre l’uomo danza queste due parti si uniscono, diventano un tutt’uno che da all’uomo la capacità di andare oltre, di diventare l’uomo dell’oltre.

E quindi solo colui che danza può elevarsi fino a dio, sciogliersi in quel flusso della vita da cui si era separato abbandonando Dioniso, esprimere contemporaneamente l’appartenenza al cielo e alla terra e perciò afferrare pienamente il mondo.

Proprio seguendo la filosofia di Nietzsche, sembra essersi sviluppata la danza moderna di Isadora Duncan prima e Martha Graham poi: la danza si libera dei “dogmi” del balletto classico e dalle scarpette da punta (che servivano alla danzatrice per allontanarsi dalla terra) riacquistando la fedeltà alla terra di cui parlava il filosofo per diventare espressione dell’anima e, come disse Pina Baush, “elemento tragico, ironico, simbolico della vita umana”.
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