SCHEDE A CURA DI SILVIA POLETTI

Europa Riconosciuta ( 1778 )

opera di Antonio Salieri

scene e costumi Pier Luigi Pizzi 

costume indossato da Alessandra Ferri

coreografie Heinz Spoerli

Stagione Scaligera 2004-2005
Il costume per le danze di Europa Riconosciuta è una evidente evocazione del costume di scena settecentesco seguente la riforma drammatica di Auguste Noverre (1763), che, teorizzando il ballet d'action, mise in evidenza l'elemento espressivo ed emozionale come fondamentale nella creazione della coreografia . Pur con le evidenti libertà di questa produzione -dovute alla scelta di far danzare la ballerina sulle punte ( tecnica che storicamente si affermerà solo qualche decennio più tardi) anziché con le tipiche calzature con piccoli tacchi- in questo costume si citano tutti gli elementi  dell'epoca: la danzatrice non indossa più la maschera che fino a metà Settecento era usuale; la lunghezza dell'abito si accorcia alla caviglia per dare modo di danzare con più agilità e al contempo mostrare al pubblico il virtuosismo raggiunto dalla tecnica; la gonna resta sostenuta dal 'paniére'. La struttura del costume con la pettorina, di foggia triangolare e ricca di decorazioni, la sottana e la sopraveste, allacciata in vita e aperta davanti rimanda a 'la robe à la francaise' tipica della moda dell'epoca usata prevalentemente dall'elite dell'Ancient Regime, a testimonianza dello stretto legame tra aristocrazia e teatro di danza ancora vigente nel periodo in questione e dello stile nobile, austero, controllato che rappresenta l'ideale stilistico del balletto dell'epoca. 
La Sylphide ( 1832)

balletto di Filippo Taglioni

costumi di Eugéne Lami ( 1832)

costume della Silfide indossato da Aurelie Dupont

coreografie Pierre Lacotte da Filippo Taglioni

Stagione Scaligera 2005-2006

La rivoluzione estetica e teatrale del balletto romantico - portatore di un nuovo ideale espressivo incarnato nella ballerina, intesa ormai come simbolo di un assoluto irraggiungibile a cui comunque anelare- introduce una nuova tecnica, quella delle 'punte' che elevano verso l'eterno le nuove creature angelicate, ma anche un nuovo costume. A inventarlo, per La Sylphide di Filippo Taglioni,è  il pittore acquarellista Eugéne Lami, rche lo crea einterpretando la moda dell'epoca. Il bustino steccato e a punta che enfatizza il minuscolo girovita ( segno di impalpabilità) aiuta anche a mantenere lievemente inclinato il torace, così da dare l'impressione che la danzatrice stia per spiccare il volo. La gonna 'a corolla' formata da veli di mussola bianca o dai colori pastello che poggiano su un telo di tarlatana, aiuta a 'allungare' il movimento nello spazio e ad enfatizarne le leggerezza eterea. Tutto deve rimandare all'idea di virginale candore: solo una corona di rose cinge la fronte della ballerina, un leggerissimo nastro ne sottolinea la vita, un piccolo bouquet di fiori nasconde pudicamente la scollatura.  Perle e non diamanti adornano collo e polsi e aumentano l'aspetto diafano della figura. “ Ben presto l'abito da Silfide di Marie Taglioni -una visione in strati di garza bianca- divenne uno stereotipo; non importava che storia si narrasse o personaggio si interpretasse... l'adozione di questo costume si dovette al magico prestigio della Taglioni: danzatrici che indossavano gonne simili alla sua, ne condividevano in qualche modo la fama di 'bellerina assoluta'.” ( L. Kirstein)

Ballo Excelsior ( 1881)

balletto di Luigi Manzotti

costumi di Giulio Coltellacci (1967)

coreografia di Ugo dell'Ara (1967)

costume de La Concordia 

Stagione Scaligera 1977-78
Unico Ballo Grande italiano passato alla storia della danza, il kolossal Ballo Excelsior nacque nell'Italia umbertina per rinfocolare gli entusiasmi e le speranze di una nuova nazione aperta oramai al progresso e alla fratellanza universale. Attraverso la rappresentazione pantomimica di aneddotiche scoperte scientifiche e conquiste sociali e affollati balli allegorici tra schiavi liberati e majorettes portabandiera di tutte le nazioni del mondo, si voleva esaltare  anche lo spirito di Milano e dei Milanesi, intesi come modello della nuova Italia lavoratrice, eticamente rigorosa, aperta al futuro con ottimismo consapevole. Non a caso il personaggio della Civiltà porta sulla sua pettorina il simbolo araldico della città con croce rossa in campo argento e corona in timbro.  I costumi della 'ripresa' del balletto in tempi moderni – rielaborati dal grande costumista Giulio Coltellacci sulla base dei bozzetti originali-  sono ricchissimi di simboli allegorici a caratterizzare i Geni della nuova, nascente società. Il copricapo della Concordia porta la scritta Pax e un tralcio di lauro, simbolo di nobiltà d'animo, ad attraversare la spalla. Da notare la silhouette del costume che riprende la tipica linea della moda femminile dell'epoca, con l'enfasi sull'allungamento del corpo e i panneggi e arricciature nella parte bassa della gonna, comunque corta, a mostrare le gambe della ballerina, estremamente enfatizzate come attrazione erotica. Il costume stesso evidenzia soprattutto la femminilità della danzatrice, rispecchiando un mutamento di filosofia nella concezione dello spettacolo di balletto che si registra in Italia, ma anche in Francia e Inghilterra in questo periodo storico, nel quale esso vien visto soprattutto come puro spettacolo di intrattenimento, simile agli spettacoli del nascente teatro di varietà e music hall.

La Bella Addormentata ( 1890)

balletto di Marius Petipa

costumi  di Franca Squarciapino ( 1992)

coreografia di Rudolf Nureyev 

costume di Aurora ( atto  ) indossato da Isabel Seabra

Stagione Scaligera 1992-1993

Raymonda ( 1898)

balletto di Marius Petipa

costumi di Ivan Vzsevolovsky (1898)

coreografia di Marius Petipa rimontata da Sergei Vikharev

costume di Raymonda ( atto...) indossato da Olesya Novikova

Stagione Scaligera 2010-2011
Nel secondo Ottocento in Italia, Francia e Russia il costume di danza per la ballerina  subisce un'ulteriore evoluzione. La gonna formata da vari strati di tulle si accorcia sensibilmente per consentire alla ballerina di mostrare le gambe, la cui tecnica diventa nel corso del periodo sempre più raffinata e virtuosisitica, pronta ad enfatizzare equilibri e le linee del corpo nell'adagio, aiutare lo sviluppo dei giri, esaltare le piccole e grandi batterie.

Il costume di Raymonda  qui esposto è stato riprodotto seguendo scrupolosamente i bozzetti di Ivan Vzevolovsky, autore delle scene e dei costumi della produzione originaria di questo ultimo  gran ballet del secolo( creato a San Pietroburgo, nel 1898) e riportato all'attenzione mondiale dal recupero voluto da Makhar Vaziev per il Balletto del Teatro alla Scala nel 2010. Risulta evidente che la gonna, pur corta, non va comunque oltre il ginocchio mantenendo ancora una certa bombatura 'a campana' che addolcisce le linee della danzatrice. Il bustino, staccato dalla gonna, non è più'steccato' come nel primo ottocento e questo consente alla ballerina di acquisire maggiore aplomb negli equilibri. Ivan Vzevolosky, direttore dei Teatri Imperiali di San Pietroburgo e autore, tra l'altro, anche dei costumi della prima edizione di La Bella Addormentata (1890), ricrea per l'occasione un mondo gotico di fantasia, che rimanda anche alla moda e alle rendenze estetiche di fine secolo,racchiuse in una sorta di immaginario medieval-liberty, cui unisce il lusso cromatico e dei dettagli tipico delle sontuose produzioni dei Teatri Imperiali.

 Come 'pendant' ideale al tutu classico d'epoca di Vzevolosky il costume di Aurora, firmato dalla costumista vincitrice di Oscar Franca Squarciapino per l'edizione della Bella Addormentata di Rudolf Nureyev da Petipa, mostra l' ulteriore evoluzione novecentesca del tutu classico, con la gonna che diventa sempre più corta fino a raggiungere i fianchi della danzatrice, ma che non trascura mai il richiamo stilistico storico, essenziale per questo Balletto, nato per celebrare i fasti della casa dello Zar attraverso la rievocazione della vita di corte tra l'epoca di Luigi XIV e Luigi XV.

Serenade (1938)

balletto di George Balanchine

costumi di Barbara Karinska (1950)

coreografia di George Balanchine

Stagione Scaligera 1998-99
Dopo la rivoluzione artistica imposta dai Ballets Russes di Diaghilev (1909-1929) che fecero del costume di scena un'opera d'arte alla quale la danza e il corpo umano dovettero variamente adattarsi ( si pensi solo alle rivisitazioni orienatli o arcaiche di Baskt per Sheherazade e L'apres-midi d'un faune:  alle strutture cubiste di Picasso per Parade; agli abiti di lana pesante immaginati da Roerich per Le Sacre du Printemps), fu George Balanchine il primo coreografo a reimporre l'importanza del corpo, nella sua totalità, nella creazione di danza. Questa visione, maturata dopo il 1934 e il suo arrivo negli Stati Uniti, culminerà negli anni '50 con i suoi 'balletti in bianco e nero' ( tra cui Agon) nei quali i danzatori si esibiscono con body e accademici, senza alcun elemento decorativo a distrarre dalla logica del movimento e dello sviluppo della dinamica. Anche altri balletti però rappresentano perfettamente la nuova visione di Balanchine. E' questo il caso di Serenade , rivisto dal coreografo alla fine degli anni'40 e i cui costumi furono affidati a Barbara Karinska. La celebre costumista teatrale si legherà a Balanchine in un sodalizio artistico che modificherà il costume da balletto, venendo incontro alle esigenze del coreografo e dei danzatori. Suo il celebre 'tutu a piumino di cipria', più corto e vaporoso del tutu classico, concepito con una serie di strati di tulle a lunghezza crescente, ideato per evitare le antestetiche linee d'urto di due tutù rigidi che posti troppo vicini avrebbero potuto 'rompere 'le linee della coreografia. Suo anche il costume con gonna in chiffon, lunga al ginocchio, creato per Allegro Brillante e diventato  poi uno standard per la danza neoclassica. 

Per la ripresa di Serenade, primo balletto creato da Balanchine nel 1934 per la School of American Ballet e poi entrato in repertorio del New York City Ballet, Karinska parte dall'idea del tutu romantico ma ne trasforma le linee e la concezione. La gonna, in tulle, arriva quasi fino alle caviglie, non è più a corolla ma a 'teli' di varie gradazioni di azzurro, tagliate di sbieco: la disposizione delle varie tonalità è studiata per esaltare le sfumature del colore con la luce di scena e dare un effetto flou leggerissimo alla danza, in accordo con i tempi velocissimi del movimento coreografico. Il velo bianco che sta sul davanti della gonna aiuta a mostrare più chiaramente il lavoro delle gambe. Da cui si evince che è cambiata radicalmente la concezione della visione della danza: con Balanchine, nel Novecento, è il corpo del danzatore, ormai non più creatura idealizzata come nell'Ottocento, che svelato  mostra pienamente la bellezza del movimento.

Carmen ( 1949)

balletto di Roland Petit

costumi di  Antoni Clavé

coreografia di Roland Petit

costume di Carmen indossato da Alessandra Ferri

Stagione Scaligera 1994-95
Con i suoi Ballets de Paris, il poco più che ventenne Roland Petit vagheggiava di ripercorrere l'esperienza artistica e intellettuale dei Ballets Russes di Diaghilev. Seguendone l'insegnamento il giovane coreografo si circondò di personalità straordinarie della cultura europea che lo aiutassero a ideare un nuovo teatro di danza- da Jean Cocteau, a Boris Kochno, da Christian Bérard a Pablo Picasso, ad Antoni Clavé. Quest'ultimo, pittore spagnolo, firma nel 1949 l'allestimento e i costumi della rivoluzionaria versione di Carmen che lancerà definitivamente il coreografo parigino a livello mondiale. Seguendo la lettura sarcastica, graffiante e profondamente sensuale della storia fatta da Petit ( che arriva a sublimare implicitamente atti erotici nel celebre pas de deux della camera da letto), Clavé inventa costumi altrettanto piccanti e grintosi, dai colori decisi ( dove primeggiano nero, rosso, giallo) come il corpetto/guepiére di Carmen, che lascia libere e scoperte le spalle della protagonista -usate in maniera chiaramente seduttiva dal coreografo- e alza, come mai prima di allora, lo stacco delle gambe, utilizzate anch'esse, pur attraverso il linguaggio del balletto, come chiarissimo strumento di seduzione. Con Carmen  infatti Roland Petit propone una nuova figura di danzatrice, estremamente in sintonia con il suo tempo – carnale, piccante, indipendente e anche ambigua – come attesta anche, significativamente, il taglio di capelli alla garçon  imposto fin dalla sua prima interprete Zizi Jeanmarie.

Romeo e Giulietta ( 1965)

balletto di Kenneth McMillan

costumi di Franca Squarciapino (1994)

costumi di Giulietta ( Atto I:  Scena del Ballo e Scena del Balcone) indossati da Alessandra Ferri

Stagione Scaligera 1994/95
Il balletto drammatico che nel Novecento ha avuto un grande sviluppo sia in Unione Sovietica che in Inghilterra e poi in Germania, con la sua nuova tendenza verso il realismo interpretativo ha imposto anche nella creazione dei costumi un'adesione alla realtà  e ambientazione storica più verosimili che nell'Ottocento. Tipico esempio di balletto drammatico è Romeo e Giulietta, su musiche di Prokofiev, andato in scena a Leningrado con la coreografia di Leonid Lavrovsky nel 1940 e poi ripreso da molti coreografi europei -da Frederic Ashton in poi. Nell'edizione del '40 i costumi di Piotr Williams si rifanno chiaramante alla  pittura rinascimentale italiana citata in maniera quasi maniacale negli abiti dei Capuleti,dei Montecchi e del popolo di Verona. Solo Giulietta, interpretata da Galina Ulanova, ha un costume che alla descrizione storica del periodo sostituisce la necessità di mettere in evidenza le linee classiche della ballerina, puntando alla leggerezza della stoffa ma soprattutto un taglio che aderisce al busto, allungandolo per poi aprirsi sulle gambe.

Sarà con John Cranko e poi con Kenneth MacMillan che il costume di Giulietta, come quelli degli altri personaggi della vicenda, avrà un taglio analogo alla moda dell'epoca in cui è ambientata la vicenda shakespeariana. Ecco così che il costume della protagonista richiama la tipica veste rinascimentale, composta dalla Gamorra, le cui maniche e scollo lasciano intravedere piccoli sbuffi della camicia 'a pelle' riccamente decorate e la fluente Cotta, sopraveste maestosa, impreziosita per  i tessuti preziosi e la cui linea aderisce al seno per poi ampliarsi nello strascico, segnando alta la vita. Abbigliamento che caratterizza lo stato sociale, la Cotta è adornata di gioielli, nastri, piccole fibbie, e si indossa in occasioni pubbliche come appunto il ballo di Casa Capuleti in cui Giulietta viene presentata al promesso sposo Paride.
Symphony of Psalms ( 1978)

balletto di Jiri Kylian

costumi di Joop Stokvis

Stagione Scaligera 2004-5
Nella prima fase della sua creatività Jiri Kylian si è imposto sulla scena mondiale della danza per la capacità straordinaria di fondere il suo linguaggio di base, quello della tecnica classica, con un'ispirazione fluida nutrita da influenze diverse, sia di linguaggi coreografici che di temi poetici, suggestioni visive e echi etnici. La nostalgia per la sua terra d'origine, la Cecoslovacchia, abbandonata alla vigilia dell'invasione sovietica del 1968, ha portato per molto tempo il coreografo a evocarne temi, ritmi e richiami spirituali  in balletti come Sinfonietta, Soldiers' Mass, Glagolitic Mass, e Symphony of Psalms. In questi lavori i danzatori si trasformano in una comunità di uomini e donne che 'danzano' la loro condizione – la nostalgia, la speranza, il desiderio di libertà, la spiritualità- in un richiamo e un'ode all'umanità che per Kylian ha in sé ogni possibilità di salvezza e redenzione. Una danza per uomini e donne che si veste quindi con abiti stilizzati dalla foggia popolare: camicie e pantaloni con stivali per gli uomini, abiti dalle ampie gonne per le donne.

Herman Schmerman ( 1992-3)

balletto di William Forsythe

costumi di Gianni Versace 

costumi indossati da Marta Romagna e Roberto Bolle

Stagione Scaligera 2009-10
Creato per il New York City Ballet nel 1992 e ampliato con un pas de deux nel 1993, Herman Schmerman conferma l'idea di uno stretto legame tra il neoclassicismo di George Blanchine -alimentato dal balletto classico di Marius Petipa nella sua formazione russa- e il postclassicismo di William Forsythe. Come e più di Balanchine, alla fine del secolo il coreografo Forsythe è interessato a mettere a nudo i meccanismi muscolari, fisiologici e tecnici della danza – insieme all'ipotesi del processo di creazione, del divenire dell'atto stesso del danzare, della costruzione di una 'legazione' nell'atto stesso in cui si immagina. I ballerini sono 'artigiani' che costruiscono attraverso il loro strumento/corpo una coreografia: ovvero una struttura regolata di passi di danza nello spazio. E come i sommi artigiani, sperimentano e osano, padroneggiando ogni segreto della tecnica. Ormai non esistono più gerarchie tra corpo di ballo e solisti, tra prima ballerina e partner. La dialettica è -semplicemente-  tra individui che valgono sulla scena in quanto portatori -ciascuno di essi- di una propria conoscenza da mettere a disposizione degli altri e dell' artefatto/danza. In questo senso, quindi,non ha nemmeno più senso la distinzione di genere, tra femminile e maschile. Per sottolinearne l'interscambiabilità ecco dunque le gonnelline gialle di Gianni Versace, grande stilista amico della danza, tra i molti couturiers che nel corso del Novecento e oltre hanno continuato il connubio tra danza e moda avviato, con i Ballets Russes di Diaghilev, da  Coco Chanel.

