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Nel nostro lavoro è utile conoscere ogni metodo di recitazione, ma non tanto per applicarli alla teatroterapia, quanto per essere capaci di praticarli all’occorrenza e andare oltre appena dopo.

Il metodo Stanislavskij, per citare il più famoso e il più applicato nel teatro, è esattamente il contrario di ciò che avviene nella teatroterapia.

La reminiscenza o ricordo vivo da applicare al personaggio per renderlo più vero è, per l’attore in teatroterapia, un buon allenamento metodologico, un escamotage possibile, ma privo di valore condiviso.

Se l’attore-paziente dovesse mettere in scena in base all’immagine che si è fatto del personaggio, sarebbe un atto di studio individuale, mentre nella teatroterapia la messa in scena non nasce da un’immagine prestabilita, ma da qualcosa che emerge improvvisamente dall’inconscio, in un contesto relazionale di gruppo.

È il “campo” del gruppo che fa nascere il personaggio come cambiamento di stato dell’attore. Il campo è concretamente ciò che fonda l’arte.

Solitamente si pretende dall’attore l’esercizio pre-espressivo, una specie di centratura consapevole del corpo in movimento. Questo stato di raccoglimento extraquotidiano è l’unica cosa che permette di far scaturire l’azione vera, ciò che si avvicina alla verità psicofisica del corpo in scena.

Creo così le condizioni perché l’immagine scaturisca dall’azione e non viceversa. Non quindi un’immagine stanislavkiana prestabilita, ma il gesto che emerge dal campo-setting e risuona nell’inconscio di gruppo.

L’attore stesso si meraviglia di sé e dei suoi gesti scenici condensati nell’effetto personaggio. Egli non agisce con intenzione, non sa cosa succederà, si lascia guidare dalla concretezza del campo-processo. 
Il conduttore osserva la persona singola, percepisce il gruppo e la persona nel gruppo; vede qualcosa di più grande della persona e così osserva in modo più concreto la complessità del processo creativo.

Solitamente come conduttore, se c’è qualcosa che mi fa stare male, che mi infastidisce allora vuol dire che devo cambiare esercizio, trovare una situazione che mi faccia sentire bene e mi rimetta in sintonia con il gruppo.

Se sto bene io, fisicamente e emotivamente, allora ci sono buone probabilità che, per un fenomeno di induzione, sta bene anche il gruppo. Quando il gruppo trova una sintonia, si può iniziare a lavorare sull’esaltante esperienza espressiva, ciò che noi chiamiamo transizione al personaggio. 
Ciò nonostante c’è qualcosa di affascinante nel metodo Stanislavkij che mi stimola alla riflessione e che percepisco applicabile al mio lavoro in teatroterapia. Forse riguarda maggiormente la posizione di partenza che quella d’arrivo. La determinazione di ricercare nuovi linguaggi espressivi e meccanismi di verità. Primo fra tutti la genuina gestualità che si manifesta nel corpo dell’attore.

È famosa la frase: “Che tu reciti bene o male non importa: importa che tu reciti vero”. La verità gestuale è il più importante canale di comunicazione tra l’attore e il pubblico, essa mostra impietosamente ciò che l’attore pensa e sente. Il vero comunica sempre e inscindibilmente ciò che si prova nell’animo e si sente nella coscienza.
Da questo punto di vista l’istanza stanislavskiana è da sposare in pieno, in quanto la legge che se ne deduce è che il contenuto del personaggio è anche ciò che lo contiene. Se nell’attore, il segno corrispondente al significato, egli trasmette nelle sue finzioni gesti veri.
In ciò che noi, in teatroterapia, chiamiamo transizione al teatro si attua esattamente questa legge dell’essere più che dell’apparire: in fase di transizione al teatro l’attore incarna il suo contenuto interiore che viene trasmesso a livello di vissuti inconsci. Attivando l’inconscio dell’attore, automaticamente si attiva l’inconscio dello spettatore.

Normalmente, nella vita comune, possiamo fingere, sulla scena non è possibile. In scena l’attore ha il dovere e il diritto di essere vero e di non dare spettacolo, egli è semplicemente quello che è, mostra la sua ricerca interiore; il punto evolutivo del suo dramma interiore è messo in scena come sottotesto da applicare all’eventuale testo del drammaturgo.

La teatroterapia, può produrre uno spettacolo teatrale con certe caratteristiche specifiche del processo di elaborazione della dimensione verticale dell’essere, qualcosa che va ben al di là dell’arte come intrattenimento spettacolare per avvicinarsi all’arte teatrale come processo, come veicolo diceva Grotowski.

Per esempio quando parliamo dell’inconscio in fase di transizione al personaggio, nel setting di gruppo attivato dalle tecniche pre-espressive che si ispirano agli archetipi collettivi. L’attore-paziente percepisce continuamente, nei gesti, qualcosa che supera la dimensione personale a favore degli aspetti transpersonali.
Come si sviluppa il processo creativo di allestimento?
Quando il gruppo di teatroterapia decide di produrre uno spettacolo, la discussione non verte sul metodo da utilizzare per l’allestimento.
Inizialmente si scartano tutte le “idee” di una possibile messa in scena. Nella fase dell’improvvisazione  non si pensa, si agisce, per poi precisare qualche movimento o azione significativa. Il personaggio è ancora chiuso nell’armadio dell’inconscio pronto per essere tirato fuori al momento opportuno.

Indubbiamente, come in tutti gli spettacoli di teatroterapia, è il gruppo che crea la drammaturgia, non è il regista che dice ciò che si deve e non deve fare, mentre l’attore è anche regista del suo racconto.

Affermazioni queste alquanto scontate per noi, ma le riordiniamo per focalizzare il punto di arrivo, ovvero l’autonomia artistica dell’attore-paziente.

L’apprendistato dell’attore-paziente è chiaramente lungo, occorrono anni di lavoro per assorbire un linguaggio performativo scevro dalla banalità e dalla ripetizione di ciò che già si conosce. Se a questo si aggiunge che ogni attore è persona unica e assolutamente diversa, ogni “metodo” di recitazione suscita appiattimento stilistico nel singolo.

Per ovviare alla correlazione tra metodo e gabbia stilistica si ricorre all’intelligenza intuitiva a alla pratica del processi divergenti tipici della creatività. Tale pensiero corporeo intuitivo o gesto intelligente, è atto a produrre performance e azioni nuove, suggestioni e rituali exraquotidiani.
Quale regista sarà mai in grado di dare ordine alla massa informe di prodotti creativi di tale specie?
Sì procede così alla terza fase dove la linea di condotta è tesa a una convergenza su un tema unificatore, in una precisa unità di luogo.

Tempo, luogo e spazio si restringono costringendo l’attore ad allargare al massimo la sua percezione cinestetica. Ciò nonostante è sempre l’anima e l’inconscio collettivo del gruppo che influenza l’attore. L’idea di un attore-istrione che mette in scena la sua parte da protagonista non fa parte del nostro modo di allestire lo spettacolo.

L’attore si trova ad essere messo in scena da una forza misteriosa, una specie di animus guida che va ben oltre l’individuo, include un campo di energia alquanto vasto e non ben definibile.

Nella teatroterapia, la persona mette in scena tematiche che non sarebbero mai emerse attraverso la sola terapia verbale, egli “parla” con la propria anima che si manifesta nel corpo.

A una prima fase pre-espressiva sensoriale, tecnica, regressiva e libera, l’attore si appresta ad entrare nel secondo livello, ovvero in un setting che da ordine a ciò che è emerso caoticamente da un primo livello di gioco e di apprendimento del linguaggio teatrale corporeo.

Per “scoprire” una conformazione drammaturgia l’attore non si regola secondo una dottrina o un metodo, per esempio quello stanislavskiano o barbiano, avendo estrema fiducia nel gruppo e nella sua creatività egli possiede la certezza che, prima o poi, scoprirà il suo ordine formale.  
Tutti i sistemi viventi hanno un loro ordine e quindi se concepiamo il gruppo teatro come un sistema vivente esso troverà la forma, relazionale e creativa, nella drammaturgia  formalizzando il materiale emerso.

Il conduttore, in seguito alle molteplici esperienze teatrali, è abituato a confidare nel gruppo e nelle capacità dei singoli di sostenere il proprio destino tramite l’effetto personaggio e la drammaturgia collettiva.
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