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Riassunto 

Dopo un’attenta analisi in tutte le sue varie accezioni del termine 

distorsione, fulcro della sperimentazione, questo lavoro propone, attraverso un 

elaborato scritto e una ricerca pratica, un viaggio interessante alla scoperta 

dell’importanza del volume e della forma, scomposti, analizzati, deformati, 

rispetto al valore del colore, che viene eliminato quasi completamente. Gli 

elementi chiaroscurali sono dati dalla luce e dall’ombra, dalla prevalenza della 

gamma cromatica che va dal bianco al nero, a sostituzione degli altri colori, 

fattore di disturbo per l’artista e per lo spettatore, causa di distoglimento dalla 

necessità di analisi ed indaginedella realtà e della perfezione. 

La fase di sviluppo pratica del progetto presenta unadisposizione, 

secondo un ordine voluto, di elementi di diversa natura e materia riuniti in un 

unico luogo con l’unica funzione di costruire un fatto plastico indipendente da 

qualsiasi intenzione imitativa della realtà e della natura, ma col solo intento di 

ricercare una personale sintesi nellosmontare e rimontare la realtà stessa. Non 

vi è un metodo unico e comune a tutti per giungere alla comprensione di un 

concetto o alla realizzazione pratica della propria visione di esso, ognuno 

procede secondo un proprio iter e le proprie capacità esprimendo cosi se stesso, 

come di seguito verrà esposto analizzando le correnti artistiche contemporanee. 

Lo scopo di questa ricerca, tramite lo studio sul corpo, passando 

attraverso la conoscenza e la consapevolezza di ciò che si è e di ciò che si è 

diventati nel tempo, è arrivare a ritrovare quel Sé incontaminato, purificato dalla 

distorsione, ma allo stesso tempo, arricchito di nuove forme e di nuovi contenuti 

che presentano la traccia storica del vissuto. 

 

 

 



3 
 

Abstract   

After a careful analysis of the term distortion, in all its various meanings, 

focus of experimentation, it aims, through a written and a practical research, an 

interesting journey to the discovery of the importance of the volume and shape, 

broken down, analyzed, deformed, compared to the color value, which is elim-

inated almost completely. Light and dark elements are givenby light and 

shadow, the prevalence of the colors range from white to black, in replacement 

of other colors, disturbing factor for the artist and the audience because of the 

distraction from the need of analysis and investigation of reality and perfection. 

It also presents a provision according to a desired order, of different na-

ture and matter elements together in one place with the purpose to build a plastic 

object independent of any imitative intention of reality and nature, but as fic-

tional to seek a personal synthesis in disassembling and reassembling the reality. 

There isn’t a common and unique way to all, everyone goes their own way, 

according to their ability to understand the reality expressing himself, as it will 

be presented below through the analysis of the current contemporary art. 

The purpose is to study the body, through the knowledge and the aware-

ness of what is it and what has it become over time finding that pristine Self, 

purified by the distortion, but at the same time enriched with new forms and 

new contents. 
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Introduzione 

Il mio desiderio di creare qualcosa di distorto, irreale e non conforme alla 

natura delle cose, per poi distruggerlo cercando di riportarlo alla realtà, alla non 

perfetta perfezione e alla purezza individuale, è nato in un momento preciso 

della mia vita.  

Lo sguardo si era perso nel vuoto, la testa era altrove, il pensiero sembrava 

disconnesso, la vista si era offuscata, ciò che stavo osservando era diventata una 

immagine distorta, poco delineata. Vedevo macchie di colore senza confini 

definiti, un colore nasceva e moriva in un altro. Era come se fossi ad uno 

spettacolo teatrale, uno spettacolo all’interno dei miei occhi, di dominio solo del 

mio cervello. 

 

Figura 1 Foto di e con Martina Ferrante, L’incantamento. 

 

Gli studiosi affermano che quello che si è verificato a me e che 

giornalmente si verifica a quasi tutti gli individui, è un particolare stato mentale 
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caratterizzato da una dissociazione tra attenzione ed elaborazione visiva di tutto 

ciò che cicirconda.1Il nostro sguardo è fermo, così come lo è il nostro corpo. La 

sensazione è quella di mettere a fuoco, proprio come fa una macchina 

fotografica, quello che si sta osservando e ascoltando in quel momento. 

L’attenzione è su una cosa particolare, riuscendo a trascurare tutto il resto e, 

proprio come affermano gli psicologi, anche se si ha la sensazione di mettere 

per qualche secondo il nostro cervello e tutte le sue attività in stand by, in realtà 

non è così. Il cervello distoglie la sua attenzione dagli avvenimenti che lo 

circondano e mette in primo piano pensieri, sensazioni e informazioni che, 

attraverso il sistema nervoso, gli vengono forniti dagli altri sensi.2 

È proprio dalla riflessione conscia di questa forma di distorsione percettiva che 

nasce la mia sperimentazione, con l’intento di dare più importanza all’effetto 

visivo e sensoriale generato dall’osservazione di un corpo in movimento, 

piuttosto che a quello uditivo e cognitivo. Elemento di studio in questo lavoro è 

la ricerca di una trasformazione di qualcosa di naturale e quotidiano in qualcosa 

di deformato e distante dalla sua natura stessa, come se quelle macchie di colore, 

che si materializzano nel momento della distorsione percettiva, fossero sempre 

visibili e presenti e l’attenzione su un particolare oggetto, persona, cosa non 

durasse solo qualche secondo, ma fosse prolungata nel tempo. 

L’obiettivo finale è quello di ricondurre il Sé alla sua fisiologica natura, dopo 

essersi arricchito di forme di distorsione che lo hanno attraversato nel corso del 

tempo. 

Cronologicamente il percorso che ho intrapreso per raggiungere la 

finalità della mia tesiparte dal creare una visione distorta e sfocata della realtà, 

passando per qualcosa di visibile, con una forma ben definita e con dei confini, 

ma ancora molto lontano dalla realtà e dalla imperfetta perfezione alla quale 

                                                           
1 Alice Mado Proverbio, professore di psicobiologia dell’università di Milano Bicocca. 
2 Michele Lepore, psicologo, direttore scientifico del master della scuola campana di 

neuropsicologia. 
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aspiro. L’idea è quella di giungere alla vera realtà, alla personale purezza e 

all’imprecisa perfezione data dalla purificazione e chiarificazione di tutto quello 

che nelle fasi precedenti è stata deformazione e distorsione. 

La fase intermedia della ricerca è quella che definisco di conoscenza del proprio 

corpo e di ciò che lo circonda, simile alla fase post-sonno, senza il ricordodel 

luogo in cui si stava dormendo. La conoscenza deve avvenire utilizzando il tatto, 

la vista, l’olfatto, l’udito e il gusto. A questo punto devo precisare che quando 

mi riferisco al gusto non intendo la reale sensazione delle papille gustative, ma 

quella particolare che si prova nello stomaco, nella testa, nelle mani e che piano 

si dirama in tutto il corpo, quel gusto che si identifica con il piacere. È il 

desiderio di conoscenza, il gusto della scoperta, la meraviglia del risveglio in un 

corpo fino ad allora modellato, modificato, costruito da altri e da se stessi. Il 

gusto, inteso quindi nella sua accezione di piacere, è per me il senso più 

importante, quello che dà la spinta per ricercare e alla fine trovare una purezza 

non contaminata. 

Il risultato della ricerca, la conoscenza, diventa poi consapevolezza di ciò che si 

è e di ciò che si è diventati nel tempo, in maniera più o meno conscia, grazie o 

a causa di abitudini scaturite dall’esperienza, dalla contaminazione con le 

abitudini altrui, con gli studi di una storia che ha determinato la nostra vita. 

L’informe è ormai divenuto oggetto d’interesse odierno, unitamente al non 

convenzionale, quasi per una esasperata ricerca del diverso;3 ancor più è il mio 

interesse, ma con un obiettivo ben differente. Quello che mi ripropongo è di 

analizzare la deformità e la distorsione in tutte le sue sfaccettature, di ricercare 

tutti gli aspetti che si avvicinano alla mia personale idea di distorsione, e di 

cercare trasmetterla attraverso il movimento, la scenografia e la musica.  

 

                                                           
3 VILDER ANTHONY (2009), La deformazione dello spazio – Arte, architettura e disagio 

nella cultura moderna, PostmediaSrl, Milano. 
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Partendo da un’analisi del termine distorsione in tutte le sue varie 

accezioni, quella storica, scientifica, medica, antropologica, artistica, ho 

indagato su cosa mi ha spinto a scegliere questo determinato argomento di 

ricerca e come alcuni artisti, autori, periodi storici, deformazioni fisiche causate 

da infortuni, abbiano potuto ispirarmi nel cercare nel corpo, nella mente e anche 

nello spirito la modalità per trasformare la mia idea in interrogativi in una forma 

artistica consonante ai miei studi di composizione. 

Lo studio sul corpo è stato accompagnato da un’attenta analisi di tutte le 

componenti artistiche che hanno portato alla realizzazione pratica della ricerca.  

 

 

 

 

 

 

 

 

 

 

 

 

Capitolo I 
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1. La Distorsione dall’ambito scientifico a quello artistico 

La definizione letterale di distorsione è legata alla deformazione, 

all’alterazione, allo spostamento brusco e violento della forma e della 

naturalezza di un determinato oggetto, spesso, ma non regolarmente, portato ad 

essere brutto. Esistono vari tipi di distorsione, quella ottica, quella acustica, 

quella medica, quella spaziale, quella artistica.4Storcere o stravolgere la realtà e 

la purezza di un oggetto o di una persona, punto di partenza della mia 

argomentazione, è il punto di partenza di molti studi e sperimentazioni 

contemporanee.5 

Di seguito una disamina delle varie tipologie di distorsione, spaziando nelle 

differenti discipline che, dall’ambito scientifico a quello artistico, si occupano 

di questo argomento, integrate con la mia personale visione del concetto di 

distorsione. 

 

1.1. Distorsione in ambito scientifico 

 

1.1.a.  La Distorsione Fisica 

Un ambito in cui compare il termine distorsione è quello 

scientifico/medico. Qui la definizione è un po’ diversa, in quanto non si tratta 

solo di un oggetto, di una figura o di un’immagine che si deforma, che altera la 

sua natura; in questo caso si parla di lesione traumatica di un’articolazione. La 

distorsione fisica è spesso provocata da movimenti innaturali o 

dall’esagerazione dei normali movimenti articolari, causando escursioni dei 

capi ossei, senza una definitiva perdita di contatto tra i capi articolari e senza 

                                                           
4 Istituto Poligrafico dello Stato (1970), Dizionario Enciclopedico Italiano Fondato da 

Giovanni Treccani, Roma. 
5 VILDER ANTHONY (2009), La deformazione dello spazio – Arte, architettura e disagio 

nella cultura moderna, PostmediaSrl, Milano. 



11 
 

concomitanti lesioni ossee. Esistono due tipi di distorsione, semplice e 

articolata; una è l’alterazione capsulo-legamentosa periarticolare6 e l’altra è una 

lesione legamentosa endoarticolare7. La naturale conseguenza si definisce 

strappo o stiramento dei legamenti, strisce di tessuto fibroso che collegano le 

ossa all’interno delle articolazioni. Queste lesioni sono abbastanza frequenti 

nelle persone comuni che si affaticano molto, ma anche negli sportivi amatoriali 

e agonistici. La spossatezza indebolisce il corpo e distrae la mente dalla regolare 

e corretta locomozione, ecco perché la parte più soggetta a distorsioni è la 

caviglia. I primi sintomi sono il dolore, il gonfiore, i lividi, la ridotta mobilità 

dell’articolazione colpita, la sensazione di calore nella parte interessata; spesso, 

se si tratta della caviglia, la prima difficoltà è quella di non potervi posare tutto 

il peso sopra. Esiste inoltre un altro problema, potrebbero verificarsi distorsioni 

recidivanti anche per tutta la vita, per questo il consiglio è di effettuare subito 

le valutazioni e di attuare immediatamente la terapia adatta. Solitamente, dopo 

aver escluso il sospetto che la lesione si sia trasformata in frattura, l’arto 

compromesso deve essere messo a riposo, l’articolazione va compressa con un 

bendaggio o con delle stecche, dopo aver applicato del ghiaccio e aver sollevato 

la zona colpita per ridurre il gonfiore. 

Le prevenzioni o, molto spesso, i rimedi per la riabilitazione sono esercizi di 

stretching e di rafforzamento per un programma di benessere fisico. Proteggere 

le articolazioni significa lavorare rafforzando i muscoli intorno all’articolazione 

danneggiata.  

Esistono poi delle distorsioni fisiche dovute a malformazioni di tipo genetico, 

ereditate, o di tipo posturale, acquisite nel tempo. Si tratta di paramorfismi e 

dismorfismi. I primi sono delle variazioni funzionali della forma del corpo 

legate a squilibri nella funzione di sostegno nell’apparato muscolare o a 

deficienze del tono neuro-muscolare. Questi non provocano modificazioni a 

                                                           
6Periarticolare: che circonda l’articolazione o che si trova nelle sue immediate vicinanze. 
7Endoarticolare: che è situato dentro l’articolazione. 
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livello osseo e sono correggibili attraverso la chinesiterapia8. L’atteggiamento 

scoliotico9, il dorso curvo10, l’iperlordosi lombare11, il piede piatto12 sono alcuni 

degli esempi di paramorfismi. I secondi sono delle alterazioni morfologiche e 

strutturali del corpo collegate a cause congenite o acquisite negli anni, ad 

esempio a causa di una cattiva postura. Questi provocano modificazioni 

strutturali dell’osso e non sono correggibili dall’individuo, infatti l’esercizio 

fisico è solo un messo di sussidio al trattamento chirurgico-ortopedico. La 

scoliosi13, il dorso curvo, il varismo14, il valgismo15 sono degli esempi di 

dismorfismi. 

 

1.1.b.  La Distorsione Ottica 

Si può analizzare la distorsione ottica sotto vari aspetti ed essa può 

prendere differenti denominazioni in base agli oggetti che la provocano. 

La prima definizione che si può dare alla distorsione ottica è: difetto che 

mostra gli oggetti in direzione diversa da quella in cui realmente si trovano, e si 

vengono a definire due tipi, quella a cuscinetto e quella a barilotto. Questa 

                                                           
8 Chinesiterapia o cinesiterapia: Metodo di cura fisioterapica che consiste nel sottoporre 

l'organismo a movimenti attivi e passivi. 
9 Atteggiamento scoliotico: Deviazione laterale della colonna vertebrale correggibile 

volontariamente, che compare quando l’individuo assume posizioni errate con il 

proprio corpo. 
10 Dorso curvo o cifosi: Curva anteroposteriore della colonna vertebrale nella zona dorsale 

nella quale la convessità è diretta posteriormente. 
11 Lordosi lombare: Eccessiva curvatura anteriore della colonna vertebrale nella zona 

lombare, che determina un abbassamento dell’arcata pubica. 
12 Piede Piatto: Il piede poggia al suolo con la grande tuberosità del calcagno e le teste del 1° 

del 4° e del 5° metatarso. Quando l’arco longitudinale interno si appiattisce si parla di 

piede piatto e il calcagno devia in valgismo. 
13 Scoliosi: Deviazione laterale, permanente, della colonna vertebrale associata alla rotazione 

dei corpi vertebrali, accompagnata ad una deformazione dei dischi intervertebrali e a 

unaccorciamento dei legamenti. 
14 Varismo o ginocchio varo (a parentesi): Malformazione ortopedica dell’articolazione del 

ginocchio. 
15 Valgismo o ginocchio valgo (a x): Malformazione ortopedica dell’articolazione del 

ginocchio, opposto al varismo. 
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differenza si può notare nel momento in cui l’immagine viene ingrandita; se la 

distanza dell’immagine diminuisce dopo aver effettuato l’ingrandimento si ha 

la distorsione a barilotto, mentre se la distanza aumenta si ha la distorsione a 

cuscinetto. Ciò dipende anche da che tipo di lente si sta utilizzando, concava16 

o convessa17. Dopo un accurato studio, essendo questo tipo di distorsione legato 

alla geometria, gli studiosi sono riusciti ad ottenere ottimi risultati attraverso la 

correzione. 

 

Figura 2 Esempi di distorsione ottica. 

 

Un’altra definizione di distorsione ottica è data dal termine aberrazione. 

Questo tipo di distorsione, a differenza della precedente, non è data solo dal tipo 

di lente utilizzata, ma le immagini riprodotte da un sistema ottico18 possono 

risultare non geometricamente simili e nitide rispetto alle originali e possono 

variare il loro aspetto al variare del colore della luce. Esistono molti tipi, ma i 

                                                           
16 Concavo: Lente, vetro, specchio che ha la superficie curva e rientrante. 
17 Convesso: Lente, vetro, specchio che ha la superficie ricurva come la parte esterna di un 

cerchio o di una sfera. Contrario di concavo. 
18 Sistema ottico: Composto da un precisa sequenza di specchi e lenti. Ha la funzione di 

deviare e correggere la luce emessa da una fonte, affinché si possa ottenere un 

risultato ottico definito. 
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principali due casi che vado ad analizzare sono l’aberrazione di sfericità e 

l’aberrazione di cromaticità. Il fenomeno, in generale, utilizza le leggi della 

riflessione19 e della rifrazione20. Qualora lo specchio utilizzato per riflettere una 

immagine non è concavo o convergente, ma sferico o ellissoidale, si viene a 

creare un’aberrazione di sfericità. In questo caso, i raggi che incidono lontani 

dal centro di riflessione dello specchio vengono riflessi diversamente, causando 

una perdita di luminosità e uno sbordo di luce21. In illuminotecnica, il problema 

viene risolto con l’utilizzo di apparecchi, detti sagomatori22, che controllano la 

riflessione del raggio in maniera molto dettagliata e precisa. Nel momento in 

cui, invece, le lenti utilizzate sono convergenti, si viene a creare un’aberrazione 

di cromaticità. Il raggio di luce viene disperso attraverso la legge della rifrazione 

creando un bordo colorato, rosso o blu, adiacente ai fasci di luce deviati. In 

illuminotecnica, il punto di convergenza di questi raggi incidenti è detto fuoco23 

e più la lente o lo specchio sono curve, più il fuoco sarà vicino alla lente stessa. 

 

  Figura 3 Esempio di aberrazione cromatica. 

                                                           
19 Riflessione: Un fascio di luce che incontra uno specchio si riflette con un angolo pari a 

quello incidente. 
20 Rifrazione: Un raggio luminoso che incontra uno specchio viene deviato dal passaggio dal 

mezzo in cui si propaga a un altro più o meno denso. 
21 Sbordo di luce: Alone esterno all’immagine riflessa. 
22 Sagomatore: Proiettore dotato di sistema ottico in grado di emettere un fascio di luce 

perfettamente a fuoco, la cui forma è modificabile con specifici accessori. 
23 Fuoco o piano focale: Punto posto lungo l’asse ottico dove il sistema ottico è in grado di 

ricostruire un’immagine perfettamente definita. 
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La ricerca scientifica nel campo dell’illuminazione porta a un continuo 

sviluppo nelle tecniche costruttive e ad una costante diversificazione dei 

materialiutilizzati. La grande capacità progettuale dei costruttori di apparecchi 

di illuminazione porta i componenti artistici del teatro a richiedere lampade con 

caratteristiche sempre più particolari. Il metodo più usuale di costruzione di uno 

spettacolo prevede l’allestimento della scenografia e delle luci e le successive 

prove. Attraverso il disegno luci organizzato dagli attori, dai danzatori, dai 

cantanti, si procederà con il memorizzare i vari canali a seconda delle esigenze. 

I risultati possono essere vari, in base alle infinite combinazioni che i fari hanno 

con i possibili angoli di incidenza: controluce, pioggia, frontale, tagli. 

Trasferendo questi fenomeni dalle lenti alla retina del nostro occhio, posso 

quindi affermare che il fenomeno di incantamento, che ha fatto sorgere in me il 

desiderio di sperimentazione e ricerca, è definito aberrazione. 

 

1.1.c.  La Distorsione Sonora  

La distorsione sonora è quel fenomeno per il quale la trasduzione di un 

segnale sonoro o la sua trasmissione sotto forma di segnale elettrico, introduce 

elementi non presenti nel segnale originario. 

Il fenomeno può presentarsi in varie forme e prende quindi diverse 

denominazioni in relazione ai tipi di deformazione della forma d'onda in uscita, 

rispetto alla forma d'onda d'ingresso; abbiamo quindi: la distorsione armonica, 

la distorsione di intermodulazione e il clipping. 

La distorsione più frequente è quella armonica, che introduce suoni di frequenza 

inesistenti nel segnale d'origine. Ipotizzando l'incisione di un suono puro sul 

diaframma di un microfono, data la non linearità di trasduzione, all'uscita, esso 

presenterà suoni con frequenza multipla rispetto al suono entrante (armoniche). 
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La distorsione di intermodulazione si presenta quando ci sono due o più 

frequenze da trasdurre o da trasportare ed agisce combinando linearmente i 

valori delle due frequenze. Essa può essere spiacevole all'ascolto rispetto alla 

distorsione armonica, poiché introduce suoni che non sono in rapporto intero, 

quindi armonico, con il suono originale. 

Il clipping è una distorsione di forma d’onda che si verifica quando un 

amplificatore è sovra pilotato e tenta di erogare una tensione o corrente oltre la 

sua capacità massima, ovvero va in saturazione. 

Quando un amplificatore è spinto a produrre un segnale in uscita più elevato 

della tensione di alimentazione, amplificherà il segnale solo fino alla massima 

capacità e a quel punto il segnale non può essere amplificato ulteriormente. Al 

"taglio" o "clips" alla massima capacità di amplificazione, il segnale è detto 

essere in "clipping". Il segnale extra oltre la capacità dell'amplificatore è 

semplicemente tagliato, con una risultante tipica assimilabile ad un'onda quadra. 

Ad esempio, molti musicisti con chitarre elettriche intenzionalmente 

sovraccaricano i loro amplificatori per portarli al "clipping", ottenendo il suono 

volutamente distorto (Overdrive).  

La distorsione nella musica è spesso utilizzata intenzionalmente con lo scopo di 

ottenere suoni specifici. 

 

1.2. Distorsione in ambito artistico 

 

1.2.a.  La Musica del Novecento 

La storia della musica del Novecento racconta di movimenti artistici che 

tendono ad allontanarsi da tutti quelli che sono gli schemi tradizionali, affinché 

si riesca a produrre nuova musica con metodi e strumenti mai utilizzati, o 

strumenti tradizionali suonati in modo differente.  

https://it.wikipedia.org/wiki/Overdrive
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La prima rivoluzione in campo musicale avvenne con il movimento 

Futurista, che, come si osserverà ampiamente nel paragrafo 1.2.c., voleva 

liberarsi dalle ideologie del passato e seguire in modo deciso e con dinamicità 

quello che il nuovo secolo stava portando. Luigi Russolo24 è stato l’inventore 

dell’Intonarumore, uno strumento in grado di riprodurre e simulare rumori di 

vario genere, contenente sei grandi famiglie di suoni riproducibili secondo un 

sistema stabilito. Il futurismo ha funzionato come stimolo per le correnti 

artistiche successive e per nuovi processi evolutivi; ad esempio Pierre 

Schaeffer25 ha utilizzato un registratore per registrare vari rumori, come quello 

del motore a vapore delle locomotive, inclusi i fischi dei freni e il rumore delle 

rotaie. Dopo aver rielaborato il materiale raccolto, ha creato una vera e propria 

composizione, EtudeauxChemins de fer, trasmessa via radio e successivamente 

inserita nel “Concerto dei rumori”. Insieme a Pierre Henry26, ha coniato il 

termine “musica concreta” dandole il significato di tutta quella musica che 

contiene suoni presi dalla vita reale, registrati, elaborati, mixati e riprodotti, 

attraverso il metodo del taglio e cucito sul nastro magnetico. Il passo successivo 

è stato quello di elaborare dei suoni, ex-novo, prodotti da apparecchiature 

elettroniche chiamati oscillatori27. Edgar Varese28 è stato il primo a sondare 

questo terreno, reso fertile dalle sperimentazioni precedenti, facendo suonare 

insieme strumenti tradizionali e strumenti elettronici. Nascono così la musica 

                                                           
24 Luigi Russolo (1885-1947), compositore e pittore del futurismo italiano, autore del libro-

manifesto L’arte dei rumori, in cui teorizzava le nuove possibilità artistiche ed 

espressive del rumore. 
25 Pierre Schaeffer (1910-1995), compositore, musicologo e teorico musicale francese, 

teorizzatore della musica concreta in collaborazione con Pierre Henry. 
26 Pierre Henry (1927), compositore francese, pioniere della musica concreta e 

successivamente della musica elettronica. 
27 Oscillatore elettronico: Circuito elettronico che genera onde sinusoidali con frequenza, 

ampiezza e forma. Quando il circuito è acceso l’amplificatore produce rumori in 

uscita. 
28 Edgar Varese (1883-1965), compositore francese, ha sviluppato una ricerca personale nel 

campo degli strumenti elettronici che fa di lui il promotore della musica 

contemporanea.  
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elettronica29 e la musica elettroacustica grazie alla costruzione di nuove 

macchine in grado di soddisfare le aspettative di musicisti come Luciano Berio, 

John Cage, GyorgyLigeti, Terry Riley, Philip Glass, Steve Reich, Stockhausen. 

Questi, attraverso delle apparecchiature, lavorano alla musica proprio come 

avveniva con il nastro magnetico dei registratori, producono o registrano, poi 

tagliano, incollano, mixano e assemblano una nuova traccia musicale. L’ultima 

innovazione è la computer music, musica creata e prodotta con l’ausilio del 

computer e di tantissime nuove apparecchiature elettroniche “casalinghe”, che 

permettono di costruire nella propria abitazione un piccolo studio fonologico, 

come sintetizzatori30, campionatori31, schede audio32, casse, Midi33. 

 

1.2.b.  Il Cubismo 

Il Cubismo (1907-1921) è un movimento artistico che nasce a Parigi e 

che coinvolge non solo il mondo dell’arte, ma anche la letteratura e la musica. 

Non è un movimento capeggiato da un fondatore o da un leader portatore di 

un’idea e di un filo conduttore che unisce l’intera epoca. Esso stesso consta di 

tre fasi che non hanno una direzione unitaria:  

                                                           
29 Musica elettronica: Musica prodotta o modificata da apparecchiature elettroniche. Genere 

che ha influito in quasi tutti gli ambiti musicali, ramificandosi inoltre in moltissimi 

altri generi che spaziano dai più commerciali ai più "estremi". 
30 Sintetizzatore: Strumento musicale che appartiene alla famiglia degli elettrofoni. Genera 

automaticamente segnali audio, imitazioni di strumenti o suoni non esistenti in natura, 

sotto il controllo di un musicista o di un sequencer. 
31Campionatore: Strumento musicale elettronico che è in grado di acquisire campioni audio 

per riconoscerne un suono simile alle note musicali del pentagramma. 
32 Scheda audio: Scheda di espansione di un computer che elabora un audio digitale in input 

in un segnale analogico o digitale da inviare in output ad una periferica audio per 

essere tradotto e riprodotto in segnale sonoro. 
33 Midi: Protocollo di comunicazione tra apparecchiature elettroniche che definisce uno 

standard per permettere a tutte le apparecchiature collegate di comunicare tra loro, 

instaurando un sistema di interconnessione. 
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 Protocubismo (1907-1909), fase che precede il reale cubismo, in 

cui la profondità, lo spazio, i volumi e i piani rappresentati sono 

larghi, semplici e simili a solidi geometrici; 

 Cubismo analitico (1909-1912), prima vera fase del cubismo, con 

ampie e varie sfaccettature curate nei minimi dettagli, tanto da 

rendere figura e sfondo quasi un unicum. L’oggetto in questione 

con i suoi vari aspetti viene analizzato da vari punti di vista e 

rappresentato quasi simultaneamente sulla tela;  

 Cubismo sintetico (1912-1921), cubismo più libero, in cui si passa 

da una rappresentazione/imitazione della realtà a realtà esso 

stesso. Il processo di creazione è diverso da quello precedente, in 

quanto il pittore riproduce sulla tela la sintesi dell’oggetto che si 

presenta nella sua mente. Ciò di cui si necessita per comprendere 

questa fase del cubismo è l’intuizione e l’osservazione prolungata, 

infatti, solo in un secondo momento la mente riporterà a oggetti 

reali quelli che sulla tela sono solo forme geometriche semplici 

intersecate tra loro. 

Il pittore che racchiude in sé e nelle sue opere tutte le fasi è lo spagnolo 

Pablo Picasso34. Egli prende spunto da queste e ne fa derivare i periodi dei suoi 

lavori, che prendono il nome di: 

 “periodo blu” (1901-1904), in cui il pittore raggiunge un proprio 

individuale stile caratterizzato proprio dall’uso del colore blu nelle sue 

varie tonalità. La motivazione di questa scelta è del tutto espressiva. 

Un’analisi interiore di sé e degli altri, in quanto il blu è un colore freddo, 

cupo, malinconico e statico e solo con questo egli riesce a delineare il 

vero stato d’animo, la classe sociale e il mancato raggiungimento degli 

obiettivi delle figure che va a rappresentare.  

                                                           
34 Pablo Picasso (Spagna, 1881- Francia, 1973) pittore, scultore e litografo spagnolo, maestro 

del XX sec.  
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 “periodo rosa” (1905-1907), più gioioso e meno drammatico di quello 

precedente. I soggetti dei suoi quadri si trasformano in personaggi del 

circo che trascinano, in misura minore, una moderata malinconia, quasi 

come se fossero imparentati con i poveri della fase precedente. 

L’interesse principale di questo periodo è per lo spazio e il volume. 

 “periodo africano” (1907-1909), caratterizzato dal famoso quadro Les 

demoiselles d’Avignon, in cui sembra di riconoscere nei volti delle donne 

i lineamenti dell’autore stesso, anche se il suo lavoro risulta influenzato 

dall’arte africana. Questo periodo si potrebbe definire comepromotore 

del primo vero Cubismo. Qui Picasso utilizza un elemento unificante, 

quello della scomposizione della realtà e della libera, quasi senza regole, 

ricomposizione dei volumi, data da un incastro architettonico di piani 

solidi ribaltati verso lo spettatore con la presenza simultanea di immagini 

e punti di vista. Altra fondamentale caratteristica è la saturazione della 

materia distribuita bidimensionalmente, che annulla la separazione tra un 

oggetto o un corpo e un altro. La terza dimensione diventa un qualcosa 

di mentale e non più visivo. 

 “cubismo analitico” (1909-1912),in cui i paesaggi occupano un ruolo 

limitatoe quello che viene prodotto di più sono le nature morte, le figure 

e iritratti. I colori principali sono l’ocra e il grigio nelle loro varianti e la 

realtà delle immagini raffigurate è solida, costruita e ordinata, ma 

frammentata, allo stesso tempo, in una miriade di minute sfaccettature di 

piani, che restituiscono allo spettatore la realtà esteriore e interiore delle 

persone rappresentate.  

 “cubismo sintetico” (1912-1914), che si rifà al termine sintesi.Nei dipinti 

utilizza lettere, listelli di legno assemblandoli attraverso il collage, inoltre 

gioca sugli incastri e sui contrasti delle forme introducendo i tre colori 

primari. 
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Non esiste quindi un periodo preciso della vita di Picasso che si può definire il 

più importante, o il più caratterizzante. In lui e nelle sue opere riescono a 

coesistere contemporaneamente stili differenti, drammatici e/o gioiosi. Fino alla 

fine dei sui giorni Picasso mantenne quella natura di pittore composito che lo 

caratterizzò per tutta la vita, cercando sempre di essere un uomo audace ed 

espressivo, nella vita e nelle sue stesse opere. 

A tal proposito, non si può non citare uno dei coreografi contemporanei 

di fama mondiale, Mats Ek35, che la sua geniale rivisitazione in chiave 

contemporanea di Giselle ha lasciato un segno indelebile in tutto il mondo. Egli 

negli suoi danzatori ha ricercato forza, tecnica e anima, forte senso del peso e 

della musicalità. Inoltre ha richiesto una pronta capacità nell’andare al suolo e 

risalire utilizzando ingredienti della danza moderna e contemporanea. Il primo 

atto si differisce dal secondo, proprio come l’originale, sia per l’aspetto dei 

danzatori che per la creazione del paesaggio, nel primo un’ambientazione 

collinare, nel secondo un ospedale psichiatrico. È qui che il cubismo echeggia, 

alcuni organi di un corpo femminile vengono ingranditi e disegnati sulla tela 

che fa da fondo, esposti a richiamare le condizioni delle donne spezzate, come 

galleggianti in uno spazio senza tempo. 

 

Figura 4 Giselle Mats Ek, Teatro Reggio di Torino. 

                                                           
35Mats Ek (1945), ballerino e coreografo svedese per il Cullberg Ballet. 
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1.2.c.  Il Futurismo 

Il Futurismo è il primo movimento del XX secolo che riesce a dare un 

programma rompendo con il passato e asserendo di essere proiettato verso il 

futuro. È una corrente artistica e culturale italiana, che, con il tempo, ha 

influenzato le correnti nate negli altri continenti. I futuristi esplorano ogni forma 

di espressione artistica, dalla pittura alla scultura, dalla letteratura alla poesia, 

dalla musica alla danza, dall’architettura alla fotografia.  

Ben noto è il Manifesto Futurista, una raccolta di pensieri, convinzioni e 

intenzioni, scritto da Filippo Tommaso Marinetti36. Riprende vecchi temi e li 

riadatta a alla vita moderna esaltando il progresso scientifico. La sede principale 

del movimento è Milano, città simbolo del lavoro industriale, della nascita delle 

nuove officine e dell’espansione urbanistica. Pur essendo stato un movimento 

portatore di violenza, glorificatore di guerra, ideatore della superiorità 

dell’uomo sulla donna, ha oltretutto scosso e smosso gli ambienti culturali e si 

è inserito in quasi tutte le correnti moderne. 

L’ideologia futurista consiste, quindi, nell’affermazione della superiorità di ciò 

che è dinamico su ciò che è statico; cioè si afferma che la dinamicitàè destinata 

a travolgere la staticità riuscendo a modificare e a trasformare continuamente il 

mondo, portandolo verso il futuro con molta più mobilità. 

L’artista futurista più attivo nel campo della scultura e più affine alla 

suddetta ideologia è Umberto Boccioni37. Influenzato dal Cubismo e, in giovane 

                                                           
36 Filippo Tommaso Marinetti (1876-1944), poeta, scrittore, drammaturgo italiano, fondatore 

del movimento futurista, prima avanguardia storica italiana del Novecento. Egli 

espose i principi base del movimento attraverso la stesura del Manifesto Futurista 

(1909), pubblicato su vari giornali italiani. 
37 Umberto Boccioni (1882-1916), pittore, scultore e teorico italiano, uno dei principali 

esponenti del Futurismo. 
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età, iniziato al Divisionismo, utilizza tematiche sociali, care al Futurismo, come 

mezzo di trasformazione della città e della natura, elemento propulsore della 

vita moderna. Inoltre, il suo interesse è mostrare nelle sue opere un oggetto in 

movimento che, non solointeragisce con lo spazio statico circostante, ma che a 

sua volta ne diventa parte. L’opera scultorea più compiuta e affine a queste idee 

è Forme uniche della comunità nello spazio. Il significato dell’opera è già 

espresso minuziosamente e chiaramente dal titolo; l’immagine è un tutt’uno con 

lo spazio circostante, la figura umana in movimento si dilata e l’oggetto in 

questione diventa il nucleo dal quale partono tutte le forze che fanno sì che esso 

si venga a definire in quella determinata area. Ciò che egli rappresenta va a 

sottolineare come il nostro spostamento nello spazio, da un punto a quello 

successivo, in qualche modo renda quello da noi calcato precedentemente 

impresso nella mente e ancora presente, come una fotografia, nei nostri 

occhi.Questa opera prende spunto dalla Nike di Samotracia38trasformandone i 

suoi tratti statici in una dinamicità delle forme del tutto futurista. 

 

Figura 5 Umberto Boccioni, Forme uniche della comunità nello spazio. 

                                                           
38 Nike di Samotracia: 200-180 a.C., scultura raffigurante la dea della vittoria alata in marmo 

pario di scuola rodia, conservata nel Museo del Louvre di Parigi. 
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Ne deriva un “dinamismo universale” in cui nessun oggetto è isolato 

dagli altri, al contrario, con il suo continuo spostamento influenza e modifica 

ogni altro oggetto e a sua volta modifica se stesso. I colori, le forme si 

compenetrano e i corpi si vanno espandendo così nello spazio in una totale unità. 

 

1.2.d.  L’altra parte del Novecento: L’espressionismo 

astratto 

Durante gli anni della Seconda Guerra Mondiale la circolazione della 

cultura, per vari motivi, viene interrotta, e solo dopo il 1945 si riprenderà a 

comunicare. 

Dopo il surrealismo39, l’astrattismo40 e l’espressionismo41, prende piede in tutto 

il mondo una nuova corrente basata sull’espressione dei sentimenti che non 

possono quindi avere una fisicità definita, in quanto fanno parte della sfera 

dell’astratto. L’Espressionismo astratto42o action painting (pittura d’azione) è il 

primo movimento artistico nato negli Stati Uniti e poi espatriato in tutto il 

mondo. Esso stesso nasce da una contaminazione di più stili approdati in 

America durante la Seconda Guerra Mondiale, infatti si può definire come una 

combinazione di Espressionismo tedesco, Futurismo e Cubismo sintetico. I 

sentimenti sono il fulcro dei dipinti, messi su tela attraverso linee e colori 

                                                           
39 Surrealismo: movimento culturale diffuso nella cultura del Novecento nato come 

evoluzione del Dadaismo. Si definisce come un automatismo psichico, un processo in 

cui l’inconscio emerge sempre e permette di fare associazioni libere di pensieri e 

parole e immaginare senza alcun freno. 
40 Astrattismo: esperienza artistica nata nei primi anni del XX sec che presenta opere 

pittoriche o plastiche lontane dalla rappresentazione oggettiva della vita reale, 

attraverso forme, linee e colori. 
41 Espressionismo: fase del Novecento in cui gli artisti esasperano la loro esigenza di 

rappresentare il loro lato emotivo e quello della realtà che li circonda, preferendolo ad 

una copia perfetta della natura. 
42 Espressionismo astratto: movimento artistico statunitense nato grazie ad Alfred H. Barr Jr. 

che coniò il termine nel 1919. 
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liberamente fusi insieme senza alcuna regola da seguire. La tecnica utilizzata 

caratterizza la tela con delle pennellate velocissime, agite senza alcun pensiero, 

affinché la ragione non possa intervenire a correggere o a modificare. Tra il 

1946 e il 1956 in America è importante osservare il periodo culminante della 

vita artistica di Jackson Pollock43. Egli abbandona la stesura del colore con il 

pennello sostituendolo con la cazzuola, dei bastoncini, un barattolo. Con lui 

nasce la tecnica del dripping44, il gocciolamento del colore sulla tela non più 

appoggiata al cavalletto, ma posizionata sul pavimento, possibilità per il pittore 

di lavorare da quattro diversi lati camminandoci attorno. Si passa così dalla 

ragione all’automatismo, un movimento che lascia libera la creazione dando 

spazio all’espressione dell’individuo trasferita sulla tela da un’ispirazione 

improvvisa. I suoi quadri sono carichi di linee e di colore, una manifestazione 

quasi violenta dell’interiorità dell’individuo, con una continuità che va oltre i 

confini del quadro, definita tranche de vie spirituale.   

Un altro pittore che, dall’altra parte del continente, si accosta a questa 

mescolanza di stili e se ne lascia influenzare è Francis Bacon45, pittore di origini 

irlandesi che, a causa delle guerre è costretto a girare l’Europa con la famiglia. 

Proprio in uno dei suoi viaggi a Parigi vede per la prima volta una mostra di 

Picasso, e quel momento decide che anche lui da grande avrebbe fatto il 

pittore46. I primi disegni e i primi quadri ad acquerelli sono di ispirazione 

Cubista, successivamente, dopo aver studiato come interior designer e aver 

aperto uno studio, si dedica a un nuovo modo di dipingere. La realtà nei suoi 

quadri è riconoscibile, ma l’immagine rappresentata è deformata, trascinata, 

allungata. L’idea è quella di eliminare tutto ciò che è oggettivo e di lasciare 

                                                           
43 Jackson Pollock (1912- 1956), pittore statunitense, uno dei maggiori rappresentanti 

dell’Espressionismo astratto o action painting. 
44Dripping: Tecnica pittorica caratteristica dell’action painting americana, elaborato da 

Jackson Pollock. Il colore viene lasciato sgocciolare sulla tela da un contenitore 

bucherellato, o viene schizzato direttamente con dei bastoncini. 
45 Francis Bacon (1909-1992), pittore irlandese. Egli visse a Dublino, a Londra, a Berlino a 

Parigi dove prese ispirazione per le sue opere. 
46 Sylvester D., Interviste a Francis Bacon, Skira, 2008. 
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libera interpretazione conferendo, però, un aspetto drammatico simile a quello 

del “cubismo blu” di Picasso. In questa fase di Espressionismo astratto, in 

Europa di tipo segnico con tracce di figure, egli mantiene i contatti con la realtà, 

in quanto le figure umane o gli oggetti dipinti sono riconoscibili, ma allo stesso 

tempo gli affida un aspetto fantascientifico trasferendo a colui che osserva 

quell’angoscia esistenziale tipica della sua vita e dell’epoca in cui vive. Bacon 

trascina, struscia, colpisce e modifica le immagini dei suoi quadri utilizzando il 

pennello, il colore e il corpo tutto, come se stesse danzando mentre dipinge. 

 

1.2.e.  La Land Art e la Minimal Art 

Dopo aver osservato e analizzato varie correnti del Novecento come 

esaltazione della distorsione, arriviamo alla fine del XX sec e all’inizio del XXI 

sec dove la deformazione della natura, dello spazio, sono portati all’ennesima 

potenza. Laland art47, la minimal art48 sono tutte correnti che derivano dall’arte 

concettuale, in cui si dà maggiore sostegno alla proposta di rappresentazione 

piuttosto che al risultato in sé e ci si pone in opposizione a tutto ciò che trasforma 

in business l’opera d’arte. La fotografia e i video annullano la definizione di arte 

concettuale e portano le tre correnti sopra elencate a realizzare l’idea in maniera 

temporanea, in quanto documentano il momento e lo commercializzano. 

La land art, dall’età delle caverne ad oggi, ha il compito di modificare la 

natura, attraverso la costruzione di case, città, ponti, strade, coltivando campi, 

ottenendo delle volte risultati positivi e altre volte negativi.Con il passare del 

tempo la funzionalità che quest’arte aveva sulla società si è ridotta, fino ad 

arrivare alla contemporaneità in cui l’apporto di modifiche sulla natura da parte 

dell’uomo è del tutto differente. I risultati che si ottengono sono una sorta di 

                                                           
47 Land art o earth art: arte della terra, in cui l’artista agisce sulla natura modificandone 

l’aspetto. 
48Minimal art: arte del minimale, l’artista riduce alla massima elementarità l’opera d’arte. 
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distorsione che si può definire deformazione dello spazio. Si può asserire che 

esistono due tipi di deformazione dello spazio, una prodotta dalla cultura 

psicologica dell’arte moderna, che vede lo spazio come precursore e depositario 

delle nevrosi e delle fobie del soggetto, l’altra generata dal conflitto tra diversi 

mezzi di comunicazione rompendo i confini tra arti e generi differenti e 

rappresentarle contemporaneamente in maniera completamente inedita. La 

necessità primaria dell’artista oggi è quella di sviluppare e creare nuove forme 

di espressione mettendo in relazione i due tipi di deformazione, quella 

psicologica e quella artistica.  

La minimal art vuole esprimere ciò che è evidente attraverso la semplicità 

e non rappresentare altro da ciò che è realmente un oggetto. Rende minima ed 

elementare la forma e il contenuto artistico, ed esalta tutto ciò che è geometrico 

e reale. I materiali utilizzati sono di natura industriale ed edilizia e il risultato è 

costituito da forme rettangolari e cubiche, spesso organizzate in strutture aperte 

e sequenze seriali. Con la minimal art un cubo resta un cubo e un quadro resta 

un quadro. L’intento principale è quello di creare una rinnovata esperienza degli 

elementi primari sia per la loro presenza fisica che per la loro collocazione nello 

spazio; cioè, l’attenzione si pone sul senso stesso della scultura in base anche al 

luogo, site specific, in cui viene presentata l’installazione. 
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Capitolo II 

2. La Distorsione nella Performing Art 

Come i personaggi storici, i politici, i pittori, gli scultori, gli architetti, 

gli scrittori, i poeti hanno sempre cercato di creare e inventare qualcosa di nuovo 

e di diverso da ciò che era stato già ideato e rappresentato precedentemente, così 

anche i coreografi, nel corso del tempo, si sono spinti sempre oltre alla ricerca 

di modalità comunicative diverse. Spesso però la sperimentazione si incontra e 

si scontra con situazioni estreme e arriva a sfiorare condizioni parossistiche. A 

quel punto, raggiunto il massimo delle possibilità inventive e creative, quello 

che resta da fare è tornare indietro e tentare di andare oltre. Una possibilità è 

quella di riutilizzare, attraverso uno studio approfondito della storia, dei 

racconti, delle testimonianze scritte e orali, le convenzioni, le caratteristiche, le 

modalità di creazione o di esecuzione di un determinato genere, stile o forma, 

vestendole di una nuova facies, che si differenzia da quella precedente, ma non 

la stravolge del tutto. Un’altra possibilità è quella di superare il limite del 

“normale”, intendendo, in questo caso, per normale ciò che usualmente il 

pubblico si aspetta di vedere in un momento performativo. Percorrendo questa 

seconda strada è possibile arrivare anche a forme estreme di performance, come 

anche è possibile trovare dei giusti compromessi tra arti illusorie e danza.  

 

2.1. La Body Art 

Oltre alla land art e alla minimal art, anche la body art è una corrente che 

deriva dall’arte concettuale. Lavora al superamento dell’intersezione e quindi 

alla rottura dei confini che sono, ormai da secoli, ben visibili tra le varie arti. 

L’operazione che si fa è quella di mescolare i vari linguaggi fino a raggiungerne 
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un unicum definito performance e che sta ad inglobare teatro, danza, fotografia, 

musica. Oltre alla rappresentazione codificata, la performance utilizza 

l’improvvisazione come arma per intrattenere il pubblico, ovvero il live 

happening come fenomeno di creazione nel presente con la tecnica 

dell’aleatorietà che rende l’individuo più libero. Con questo non voglio 

affermare che la rappresentazione diventa totalmente libera e disfatta, infatti 

anche l’improvvisazione ha le sue regole, e quella più importante è data 

dall’attenzione, su di sé e sugli altri. Durante una performance di body art 

l’azione dell’artista, quindi, diventa opera stessa e spesso è proprio il pubblico 

a dover interagire e diventare protagonista o personaggio.  

In periodi più recenti, la body art ha iniziato a sperimentare molto sul 

corpo dell’uomo, spesso ricorrendo a modificazioni che lo cambiano per 

sempre. Molte pratiche comprendono la scarnificazione, gli impianti sotto pelle, 

i tatuaggi, i piercing, le protesi, tecniche utilizzate nelle tribù dell’Africa o nelle 

popolazioni della Asia. In queste parti del mondo, l’uomo, già dagli albori 

dell’umanità, attua queste pratiche, definite antropo-poietiche49, come simbolo 

di potere, di sopravvivenza, di accettazione nella propria comunità, di 

distinzione e di decorazione. Un esempio di rinnovamento dello status sociale 

dell’uomo rispetto alla donna è dato dai Mehinaku dello Xingù (Brasile) 

popolazione in cui i maschi, ossessionati dalla loro virilità e per paura 

dell’impotenza, sono portati a strofinare sul loro membro delle foglie 

procurandosi dolorose ferite. Delle pratiche tutte estetiche alla ricerca della 

mascolinità e della fama, con l’intento di primeggiare e di imporsi.50 

È proprio da questo che nasce l’interesse degli artisti nel rendere il proprio 

corpo, e quello dei propri modelli, altro da quello che la natura ha proposto e 

                                                           
49 Pratiche antropo-poietiche: Processi di autocostruzione dell’individuo nella società, e in 

più processi di costruzione del patrimonio culturale di ogni gruppo di comunità nella 

società stessa. Il termine è stato coniato da Francesco Remotti, docente di antropologia 

all'Università di Torino, a proposito dei suoi studi sul concetto di identità culturale. 
50 Palmieri M.E., Dispense di Elementi di Antropologia. 
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creato; per assumere quella nuova “identità”, spesso anche soffrendo, c’è la 

necessità di essere riconosciuti nel ruolo sociale assunto.  

Un esempio di artista esponente della body art è Orlan51, una performer 

francese che si sottopone ad operazioni chirurgiche nell’intento di modificare il 

suo volto inserendo sotto pelle degli impianti e delle protesi. Orlan ha ricevuto 

due titoli nel corso della sua vita, uno come Cavaliere dell’Ordine delle arti e 

delle lettere e uno come Cavaliere dell’Ordine nazionale al merito. Le sue opere 

sono ben custodite in collezioni private a Parigi e a Los Angeles.  

 

Figura 6Orlan, Sculptureexaltation. 

 

La sua filosofia si chiama arte carnale, una forma di espressione che 

nega le basi dolorifiche e masochistiche di alcuni tipi di body art per far 

                                                           
51Orlan (1947), pseudonimo di Mireille Suzanne Francette Porte, esponente della body art 

nota come ricercatrice post-organica. 
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diventare spettacolo gli interventi. Il suo corpo è l’unica sua opera d’arte e la 

sala operatoria il luogo della sua performance, dove, aiutata da video maker e 

fotografi, rende duratura quella che è una rappresentazione momentanea. Fra le 

videocassette delle riprese delle sue operazioni, vendute e commercializzate, vi 

sono riprese di reperti organici che le operazioni stesse hanno prodotto, inseriti 

in appositi contenitori e definiti da lei “reliquiari”. Sceglie di farsi ricreare la 

fronte della Gioconda di Leonardo da Vinci e il mento della Venere di Botticelli, 

mettendo in scena le operazioni come vere e proprie installazioni artistiche 

accompagnate da musica, letture di poesie o danza. Allo stesso tempo afferma 

di voler vedere la milza del suo amante, di adorare il suo fegato, il pancreas e di 

eccitarsi alla vista della linea del suo femore, come allontanamento e negazione 

dei canoni di bellezza.Il suo lavoro sfida la concezione tradizionale di bellezza 

e il concetto occidentale di alterità e identità, ma è proprio qui che lei interviene. 

Cosa si intende per bellezza? E soprattutto, perché l’identità di un individuo è 

data dall’involucro (corpo)?52 Da questo momento le protesi che si fa impiantare 

non le mette al posto degli zigomi per rialzarli, ma all’altezza delle tempie, 

proprio come due piccole corna, azzerando lo stereotipo di bellezza 

desiderabile. Nasce così per lei un nuovo canone estetico, un nuovo corpo, il 

corpo mutante. 

                                                           
52http://www.biografieonline.it/biografia.htm?BioID=537&biografia=Orlan 

http://www.biografieonline.it/biografia.htm?BioID=537&biografia=Orlan
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Figura7Orlan, Body sculpture shiva ou tentacules de bras multiples. 

L’interesse principale dell’artista, in questo caso, è il processo dell’intervento 

chirurgico dal momento in cui diventa palcoscenico per un dibattito pubblico, 

mentre pone poca attenzione sul risultato finale. “Orlan sta attuando su se stessa 

una metamorfosi fisica e di identità tra le più radicali e controverse nel 

panorama artistico contemporaneo. Artista ormai nota in tutto il mondo, le sue 

performance sono ormai sostenute anche dal Ministero francese della Cultura e 

da quello degli Affari Esteri.”53 

Per far sì che un’opera d’arte funzioni, venga ricordata e permanga nella 

mente di chi la guarda deve lasciare il segno. Decisamente una affermazione 

che può risultare banale e scontata, ma che in realtà è fonte di molteplici 

riflessioni. La prima osservazione va fatta nel momento in cui l’opera d’arte in 

questione riesce a lasciare segni invisibili, provocati da stimoli sensoriali che 

vanno a colpire aree dell’anima, della personalità, della sensibilità artistica che 

magari si ignora di avere. 

L’altro momento riflessivo nasce quando l’opera lascia tracce concrete 

del suo essere sia nello spettatore ma soprattutto nel performer, come nel caso 

                                                           
53Dizionario del teatro e dello spettacolo, Baldini Castoldi Dalai. 
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della body art. Questa forma d’arte lascia segni ben visibili, indelebili, in chi la 

guarda e/o la subisce sul proprio corpo, proprio perché essa non è un’estensione 

materiale della carne dell’artista ma la carne dell’artista che si fa materiale 

artistico. 

Un’altra artista che, come Orlan, porta avanti quest’arte rivoluzionaria 

attraverso la performance, è Marina Abramovic54. Pur essendo considerata 

spesso blasfema e ancora distante dall’essere del tutto compresa, desta enorme 

curiosità ed interesse. Il suo lavoro esplora le relazioni tra l’artista e il pubblico, 

i limiti del corpo e le possibilità della mente. Durante le sue performance 

trasmette le sue emozioni e la sua autenticità mettendosi a nudo, delle volte 

anche letteralmente, fino a ricercare l’essenza pura e vera della sua stessa natura. 

L’opera che ha più di tutte lasciato il segno nella memoria del pubblicoè basata 

sull’immobilità di Marina Abramovic, che per mesi è rimasta seduta immobile 

alla “violenza” degli sguardi dei visitatori del Moma di New York, in diretta 

streaming in tutto il mondo. Al centro di una sala ha posizionato due sedie una 

di fronte all’altra con al centro un tavolo di legno, su una è seduta lei, sull’altra 

il visitatore interessatoa comprendere le motivazioni di questa disposizione. Ciò 

che avviene è un’immediata relazione, seppur di pochi secondi, con l’altro 

attraverso lo sguardo. Con lo sguardo disponibile, Marina Abramovic si lascia 

colpire, cambiare, concedere, ferire e a sua volta trasmette agli altri sensazioni 

che provocano imbarazzo, pianto, felicità. Nel corso delle ore trascorse in 

immobilità e silenzio si crea una dilatazione spazio/temporale, con una 

distorsione della percezione della realtà che coinvolge sia la performer, sia il 

suo momentaneo silente interlocutore, come anche tutte le persone che sono in 

fila, in una lunghissima impaziente attesa di confronto visivo ed emozionale con 

l’artista. 

                                                           
54 Marina Abramovic (1946), artista serba residente negli Stati Uniti, si definisce 

Grandmother of performing art. 
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Figura 8 Marina Abramovic, Performance Moma di New York. 

 

Ancora più impattante è l’articolo di ‘La Repubblica’ in cui l’artista ha 

voluto presentare l’idea della sua ultima performance: il suo funerale. Le sue 

richieste per la realizzazione dell’happening sono state: tre corpi, il suo più due 

falsi, una performance live di un cantante e un abito multicolore. La 

motivazione della presenza dei tre corpi di Marina consta nel suo desiderio di 

venire cremata nelle tre città in cui ha vissuto più a lungo: Belgrado, Amsterdam 

e New York. Con questo tipo di richiesta si può affermare che l’artista ha 

spostato un’altra volta in avanti il limite di quello che questa forma d’arte 

estrema e spesso fuori dal comune può fare, dire e dare al pubblico. 

 

2.2. Coreografia e Distorsione 

Uno dei più innovativi coreografi d’America che lavora sull’illusione, 

sulla deformazione e su quello che può diventare esagerazione della natura è 

Moses Pendleton, direttore e ideatore della compagnia teatrale di ballerini-

acrobati-illusionisti, i Momix. Le sue creazioni restano nella mente degli 
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spettatori grazie alla loro magnificenza, alla loro bellezza e soprattutto 

all’eccezionale innovazione apportata al mondo della danza. La compagnia, tra 

gli innumerevoli premi e riconoscimenti, ha vinto all’International Emmy il 

premio Best Performing Arts Special.  

 

Figura 9Momix, Lunar Sea. 

 

Inoltre, i danzatori della compagnia prendono parte ad alcune scene di 

film e presentano delle performance o delle istallazioni per pubblicizzare e 

celebrare marchi di chiara fama. Il punto di forza dei Momix sono le luci, le 

ombre, i materiali di scena e i corpi dei danzatori. Ogni loro creazione gioca 

sulla messa in scena di oggetti sempre nuovi legati all’utilizzo di effetti luce e 

musiche che si inglobano e si fondono l’uno nell’altro con una semplicità che 

spesso stupisce. Riescono a scomparire, a raddoppiarsi, a ingigantirsi, a volare, 

a sparire dietro dei pannelli e a ricomparire dietro altri, a compiere infiniti giri 

su se stessi, annullando leggi fisiche. È proprio per questo che essi stessi 

definiscono la loro arte, le loro rappresentazioni, le loro scene, la loro danza una 

innovazione senza fine che dura da 35 anni.55 

Una delle grandi protagoniste della danza contemporanea che ha fatto 

della sua arte la sua vita, e che attraverso giochi di luci ed ombre ha reso reale 

                                                           
55http://www.momix.com/about/ 

http://www.momix.com/about/
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l’irreale e visibile l’invisibile, è Carolyn Carlson56. Dopo esser stata 9 anni 

direttrice del Center Choreographique National fonda la sua compagnia 

affidandole il suo nome con sede a Parigi. Negli ultimi ha segnato con la sua 

presenza il percorso della danza contemporanea europea, tanto da ottenere il 

titolo di Cavaliere delle Arti e delle Lettere, di Cavaliere della Legion d’Onore 

di Francia, la Medaglia della città di Parigi e nel 2006 il primo Leone d’oro alla 

carriera consegnato dalla Biennale di Venezia.  

Nel 2011 è ospite al Teatrino di corte di Palazzo Reale a Napoli con 

“Short stories/Island”, una coreografia divisa in tre soli “Immersion”, l’acqua 

come collegamento alla fluidità di una donna nel flusso della natura in 

ondulazione liquida, “Wind Woman”, la grazia effimera e la trasparenza che 

porta il vento al centro di tutte le donne, e “Mandala”, la forza del fuoco e della 

Madre Terra che danno vita alla nostra presenza di esseri umani nell’universo. 

Le coreografie sono dedicate alla figura della donna in relazione agli elementi 

naturali del vento, dell’acqua, del fuoco e della terra.Già in questo lavoro 

emergono degli elementi che si avvalgono di particolari scenografie e dell'uso 

del tutto peculiare delle luci per creare effetti che distorcono la reale visione dei 

personaggi in scena. Infatti lo spettatore è veicolato in una realtà del tutto 

illusoria grazie all'utilizzo di pannelli bianchi tra i quali è racchiusa la figura di 

una danzatrice che, seduta ad un tavolino come sospeso nel nulla, sembra essere 

in un luogo privo di profondità dal quale compaiono e scompaiono oggetti. 

Questi elementi divengono del tutto portanti nel suo recente lavoroDouble 

Vision una coreografia che, nella prima parte, incorpora l'intero palcoscenico, 

grazie all'uso di un grande schermo in cui il corpo di Carolyn Carlson orchestra 

un universo portato alla vita dalla tecnologia. Il palcoscenico diventa 

un'estensione dei movimenti grazie ad un enorme vestito bianco, fornendo così 

un'unica immagine tra stage e proiezione. Lo spettacolo è un inno al mondo 

immaginario, una doppia visione della realtà, un poema visivo e sonoro su come 

                                                           
56 Carolyn Carlson (1943), danzatrice e coreografa statunitense, allieva di Alwin Nikolais. 
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le nostre percezioni interagiscono, una visione oltre la vista. Tempo e spazio si 

piegano e si svolgono in un ciclo eterno e lo spettacolo si snoda verso la seconda 

parte in cui la tecnologia è del tutto al servizio dell'arte illusoria. 

 

Figura 10 Carolyn Carlson, Double Vision. 

 

Un’altra danzatrice e coreografa tra le più innovative, esuberanti, legate 

all’arte dell’astratto e alla ricerca del sovrumano e del fantascientifico, è Marie 

Chouinard. Fonda la sua compagnia nel 1990 affidandole il suo nome. Ha creato 

più di 50 coreografie per gruppo o per solo in cui riflette la sua idea di danza 

come un’arte sacra, il suo rispetto per il suo corpo e quello dei suoi danzatori 

come mezzo di espressione di quest’arte e il suo approccio virtuoso nelle 

performance. Anche lei con la sua compagnia ha vinto molti premi e si è distinta 

come miglior coreografa e, prima che fondasse la compagnia, come miglior 

danzatrice in numerosi Grand Prix.  

Nel 2015 la compagnia è ospite a Milanoltre57 con 

“bODY_rEMIX/gOLDBERG_vARIATIONS”, una coreografia divisa in due 

atti per una durata complessiva di 85 minuti accompagnati dalle musiche di 

Louis Dufort58.  

                                                           
57MilanOltre: Rassegna della danza italiana e internazionale e delle sue molteplici 

espressioni e declinazioni al teatro Elfo Puccini. 
58 Rielaborazione delle Variazioni Goldberg di Bach. 
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Figura11 Marie Chouinard, bODY_rEMIX/gOLDBERG_vARIATIONS. 

 

La creazione di Marie Chouinard è letta in chiave fortemente erotica, 

legata all’arte post-umana59, con un pizzico di seduzione e di atteggiamento 

intrigante. Presenza di gestualità spesso descrittive e movimenti astratti da cui 

emerge la naturale narratività dei corpi sono il mix perfetto per la realizzazione 

di un’opera d’arte che rimane indelebile nelle menti del pubblico. La 

coreografia crea con questo lavoro un terreno fertile per le modificazioni 

corporali ed espressive anche quando cerca di allontanare l’aspettativa di una 

forma riconosciuta. I dieci interpreti della compagnia eseguono delle variazioni 

avendo come tema la libertà, entrando in scena fino a quattro alla volta. L’uso 

dei costumi mette volutamente in evidenza la pelle, la carne dei danzatori 

esaltandola in maniera estrema come a voler rappresentare qualcosa di erotico. 

Per raggiungere il suo fine, la coreografa si avvale in scena di vari oggetti e 

strumenti utilizzati come protesi, quali stampelle, girelli, tiranti, elastici, 

pedane, aste, sbarre, oppure di accessori in forma non convenzionale, quali tutù 

                                                           
59 Arte post-umana: Arte che progressivamente altera le caratteristiche dell’essere umano; 

che tende a modificare o a perdere del tutto le caratteristiche stesse. 
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utilizzati come parrucche e scarpe da punta malmesse, modificate o legate alle 

mani. Questo pezzo, nel secondo atto, riesce anche a trasmettere ironia 

attraverso il tanto atteso e concitato contatto tra i corpi; ma è l’ultima scena 

quella che, più di tutte permane nella memoria, quandouna danzatrice appesa a 

un’imbragatura vola al centro del palco circondata da tutti gli oggetti e gli 

strumenti appesi, mentre la luce va lentamente in fade-out60. 

 

 

 

 

 

 

 

 

 

 

Capitolo III 

3. La Sperimentazione sul Campo 

Il concetto di distorsione indagato con attenzione nei precedenti capitoli, 

partendo dall’ambito scientifico a quello artistico e per giungere ad una più 

specifica analisi nellaPerforming Art, è stato trasferito sul campo a persone altre 

da me ai fini della creazione delle componenti artistiche atte alla 

                                                           
60Fade-out: Dissolvenza, in chiusura. Contrario di fade-in. 
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rappresentazione pratica della sperimentazione. È stato quindi necessario 

dedicare tempo ed impegno, in una sorta di tavole rotonde, a riflessioni ed 

attente valutazioni sulle diverse possibilità di attuazione della mia idea.  

Così, per esprimere e presentare un risultato concreto e visibile della mia 

personale visione di Sé distorto con un fine purificato, sono state messe in 

pratica conoscenze di scenotecnica, di musicologia, di styling e di coreografia. 

Il lavoro dei singoli componenti di questo team, esita nella visibilità della 

distorsione sia nello spazio, che sul corpo, nonché nella sua percezione 

attraverso il colore e le sensazioni. Prende vita una performance in cui vengono 

esaltati tutti gli elementi che caratterizzano i vari tipi di distorsione analizzati 

durante il periodo di studi del progetto: la distorsione fisica causata dal mal 

posizionamento di un arto; quella ottica,visibile attraverso la deformazione 

dello spazio e la sensazione di incantamento; quella musicale, messa in atto 

dalla creazione di una musica ambient, quella artistica riportata sul mio corpo 

con la presenza di protuberanze; quella spaziale, realizzata con un praticabile e 

con delle protesi e l’impiego di piccoli e grandi elementi che supportano e 

dettagliano l’insieme. 

 

3.1. La Costruzione del Praticabile 

Per ottenere l’effetto di distorsione fisica agli occhi del pubblico, la mia 

prima idea è stata quella di creare una struttura a grandezza umana che potesse 

celare la figura dei danzatori e potesse modificare la reale silhouette. Inoltre, 

una volta svelate le figure, l’intenzione era di continuare a mantenere quella non 

realtà e non purezza fisica dei danzatori; di qui la creazione di un costume 

realizzato a mano con utilizzo di stoffe e pezzi di spugna. 
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Affinché potessi realizzare quello che avevo progettato, ho pensato di 

chiedere consiglio e collaborazione ad un mio amico d’infanzia laureato con il 

Diploma di I Livello in Progettazione artistica per l’impresa del corso di 

Scenografia dell’Accademia delle Belle Arti di Napoli, Pietro Satiro che a sua 

volta ha inserito nella collaborazione un suo collega, Mattia Di Paolo. Due 

scenografi, uno impegnato nella preparazione di bozzetti e disegni, l’altro nella 

realizzazione materiale delle scene.   

La prima bozza del progetto era data dalla costruzione di due telai61 con 

squadra62, affinché si potesse dare al pubblico l’idea di un palcoscenico nel 

palcoscenico. Il primo telaio veniva posizionato alle spalle dei danzatori, 

fungendo da fondale, il secondo tra i danzatori e gli spettatori, utilizzando, 

inoltre, due differenti tele posizionate sull’armatura reticolare piana del telaio. 

Attuando giochi di luce, si sarebbero create visioni chiaroscurali o di luce e 

ombra, proprio come avveniva nella pittura cubista. Dopo un calcolo accurato 

delle misure che le cantinelle63 dovevano avere per la costruzione dei telai con 

le squadre, sono sorti problemi di trasporto delle strutture. Sarebbe stato più 

comodo e pratico smontare le strutture stesse in vari pezzi e rimontarle una volta 

giunti nel luogo della presentazione. L’impossibilità dello smontaggio ha fatto 

sì che il primo progetto venisse sostituito e che si venisse a creare una seconda 

bozza, prima della realizzazione definitiva. Il progetto era costruire un 

praticabile armato64a misura umana che potesse contenere i danzatori e quindi 

mantenere invariata l’idea iniziale di occultazione e deformazione delle figure, 

grazie anche all’utilizzo di un tessuto elastico a maglia fitta. 

                                                           
61 Telaio: armatura reticolare piana usata per tendere e sostenere una tela; si può appoggiare 

a terra o manovrare dalla soffitta con dei tiri. 
62 Squadra (o scroscia): struttura rigida triangolare, realizzata con cantinelle o stangoni, che 

viene fissata ortogonalmente dietro un telaio, affinché si mantenga in posizione 

verticale. 
63 Cantinella: listello di legno di lunghezza di 4 metri, larghezza 5 cm e spessore 2,5 cm.  
64 Praticabile armato: struttura portante formata da un piano orizzontale o inclinato che 

poggia su un parallelepipedo di sostegno con tutte le parti legate tra loro, il castello.   
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Figura 12 Cubo praticabile, modello con il programma Sketchup. 

 

Ho acquistato 26 cantinelle di 4 metri, facendole tagliare a misura, in 

base al loro utilizzo e due tessuti elastici a maglia fitta di 2 x 1.70 m. La mia 

necessità per la composizione è stata quella di verniciarle di colore nero prima 

del loro assemblaggio in cavalle65 e americane66, operazione che ho effettuato 

personalmente.  

                                                           
65 Cavalla: armatura composta da tralicci quadrangolari posti in verticale, caratterizzata dalla 

presenza dei piedritti. 
66 Americana: traliccio di legno o di metallo formato da due stanghe parallele unite a 

distanze regolari da listelli ortogonali alternati a saette. 
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Figura 13 Martina Ferrante, verniciatura cantinelle. 

 

La costruzione del praticabile a forma di cubo è stata eseguita nel garage 

di Mattia, nel tempo adibito a laboratorio privato. Globalmente il cubo è 

costituito da due cavalle, un’americana grande e un’americana piccola, su una 

delle cavalle e sull’americana grande abbiamo fissato il tessuto. La particolarità 

del mio praticabile è la possibilità che esso ha di essere smontato, trasportato e 

rimontato. Il sistema di legatura è quello a incastro, le cavalle inserite nelle due 

americane (quella grande e quella piccola) non poggiano a terra, ma scaricano 

il loro peso sui piedritti67 delle cavalle. Sui lati esterni, quelli di 2,5 cm delle 

cantinelle delle cavalle, sono state fissate delle nottole68 che ruotano su un perno 

centrale, formato da una vite e due rondelle. Le varie cantinelle sono state 

assemblate tramite sparachiodi e viti ribattute dopo essere state incollate l’una 

all’altra e, quando le cantinelle orizzontali si legano con quelle verticali, 

l’angolo che si viene a formare è di 90° (spesso verificato con una squadra). 

                                                           
67 Piedritti (o dritti): listelli verticali che poggiano a terra e sostengono la struttura, realizzati 

con cantinelle, morali o stangoni. 
68 Nottola: listello corto di 2x3x12 cm che ruota su un perno centrale fissato sul bordo 

esterno del piedritto. 



44 
 

 

Figura 14 Foto di Martina Ferrante, Mattia e Pietro, rifinitura piedritti. 

 

Analizzando il processo nel dettaglio, il tutto è stato costruito su un piano di 

lavoro e le prime ad essere state assemblate sono state le due cavalle. Queste 

necessitano di: 

 tre cantinelle verticali di 1.95m, posizionate una a destra, una a sinistra 

e una al centro di quelle orizzontali;  

 tre cantinelle orizzontali che, partendo dal basso, misurano 1.95 m, 

1.90m e 1.85 m. La prima posta a 10 cm da terra per poter lasciare lo 

spazio per la creazione dei piedritti, le altre due distanti 15 cm l’una 

dall’altra; 

 due cantinelle oblique di 2.10 m che partono dai lati della cantinella 

verticale centrale e terminano internamente alle due verticali laterali.   

Per far sì che la cavalla si possa definire ultimata, vi è la necessità di 

raddoppiarla, ovvero assicurarsi che le cantinelle verticali e quelle oblique siano 

ben salde da entrambe le parti. Così, dalla parte opposta rispetto a dove sono 

state fissate le prime orizzontali, si vanno a fissare altre tre cantinelle di misura 
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gemella. Infine, utili per la stabilità, al di sotto dei due piedritti esterni, dopo 

averli rinforzati con piccole cantinelle di 10 cm per ampliare la base di 

appoggio, abbiamo fissato una ruota mobile da una parte e una con freno 

dall’altra. 

 

Figura 15 Cavalle. 

 

L’americana grande presenta: 

 quattro cantinelle verticali di 1.80 m, due posti a destra con una distanza 

di una cantinella (2.5 cm più qualche cm per dare la possibilità alla 

cantinella laterale della cavalla di entrare con facilità) e due a sinistra con 

la stessa modalità; 

 tre cantinelle orizzontali di 1.95 m, una sulla parte più bassa, una sulla 

parte più alta e una al centro (ad altezza desiderata); 

 una cantinella, la più lunga del praticabile, di 2.60 m posta in diagonale 

che parte dall’interno della cantinella verticale sinistra e termina 

all’interno della cantinella destra. 
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Figura 16 Americana. 

 

L’americana piccola è simile alla grande, ma più veloce da essere assemblata. 

Questa presenta: 

 due cantinelle orizzontali di 1.80m; 

 quattro cantinelle verticali di 0.20 cm poste con la stessa regola 

dell’americana grande; 

 una cantinella in diagonale di 2.10 m. 

Terminate le quattro componenti le abbiamo assemblate. Quel momento è stato 

il primo che ha reso quasi reale quella che fino ad allora era solo un’idea, un 

progetto disegnato e scritto a computer di quella che sarebbe poi diventata la 

mega struttura atta alla distorsione visiva delle figure umane. 
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Figura 17 Foto di Pietro Satiro, Praticabile, il cubo. 

 

3.2. La Composizione della Musica 

Ho deciso di affidare la creazione della musica per la mia composizione 

a mio fratello Angelo Ferrante, rapper emergente che dal 2011 ha intrapreso la 

sua carriera di cantautore riscontrando parere favorevole dal pubblico regionale 

e nazionale. Dedicandosi quasi esclusivamente alla stesura dei testi dei suoi 

brani, per la composizione della musica collabora con un giovane produttore. Il 

mio desiderio era di presentargli una sfida, dimostrare quella che è la sua 

conoscenza di editing musicale e, senza l’aiuto del suo produttore, creare un 

brano che si avvicinasse all’idea di distorsione musicale del secolo scorso. Dopo 

avergli presentato la bozza della mia sperimentazione, munito di un computer, 
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del programma Ableton Live 9 suite, di una tastiera analogica Roland e-56 e di 

una scheda audio ha cominciato a comporre.  

 

Figura 18 Strumentazione per la composizione della musica. 

 

Nessun suono del brano è stato campionato, i suoni sono stati creati ed 

accostati secondo le tecniche dell’editing musicale. La supervisione è stata 

costante, ma il mio intervento è stato minimo e il risultato è un brano definito 

ambient, un genere musicale in cui il tono e l’atmosfera prevalgono sul ritmo e 

sulla struttura. Proprio come avviene nella storia dell’arte, in modo particolare 

nella body art o nella performing art,l’opera d’arte in questione riesce a lasciare 

segni visibili o invisibili e stimoli sensoriali che colpiscono aree dell’anima, 

della personalità, della sensibilità dell’uomo, così anche l’ambient music evoca 

sensazioni immaginifiche, dando molta importanza ai suoni atmosferici e 

naturali. È un mix di musica semi-acustica, musica concreta e minimalismo 

musicale con una piccola influenza di musica jazz.  

Durante l’ultimo ascolto, nel momento in cui il brano è stato terminato e tutti i 

bilanciamenti e gli accorgimenti sono stati apportati, per portare avanti la mia 
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sperimentazione ho avuto la necessità di venire a conoscenza delle emozioni e 

delle sensazioni di Angelo nel momento della creazione e dopo l’ascolto della 

composizione finita.<<L’ispirazione nasce dalla gabbia mentale che tutti 

costruiamo, che ostruisce e impedisce di vedere il concreto, costringendoci a 

vivere in una realtà distorta dalla quale si può uscire solo incastrando i suoni e 

le melodie nel modo giusto. Se ciò avviene, il flusso iniziale di suoni si ripete 

anche alla fine, quello più nitido, che scompare nella parte centrale del brano 

per lasciare spazio e parola ai ‘mostri’ che soffocati non andrebbero via, ma 

ascoltati e combattuti nel modo giusto non avrebbero scampo. Una volta che il 

cerchio si chiude e il suono ritorna avviene l’epurazione, il male scompare, il 

brano finisce e si ricomincia a respirare.>> Le sue impressioni si sposano 

perfettamente con la mia personale idea di distorsione. Da qui, la ricerca nel 

corpo di purificare ciò che è distorto e di liberare ciò che è costretto.  

 

3.3. La Creazione della Composizione 

Un coreografo ha la necessità di avere e sviluppare, o acquisire con il 

tempo, un’ampia conoscenza di tutte le discipline artistiche, una profonda 

capacità inventiva e un grande spirito di adattamento.  

Per realizzare la mia composizione mi sono lasciata ispirare dall’analisi 

di alcune opere artistiche che hanno fatto nascere il desiderio di creare proprio 

una breve performence, supportata da elementi scenici e dall’utilizzo di un 

costume. Quindi il lavoro compositivo è stato caratterizzato da diverse fasi: 

a) progettazione del lavoro sul corpo sulla base dell’analisi della mia 

percezione di distorsione; 

b) progettazione e ricerca degli elementi di scena; 

c) progettazione e realizzazione del costume; 

d) ricerca sul corpo. 
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Mi sono dedicata personalmente alla creazione del costume da utilizzare 

nell’esecuzione delle composizione, con un accurato lavoro hand made di taglio 

e cucito. Lo spunto principale per creare un modello, è arrivato da Forme uniche 

della comunità nello spazio, opera scultorea di Umberto Boccioni. Ho osservato 

con attenzione la sagoma della scultura per lasciarmi ispirare ed è così che è 

nata l’idea di modellare i confini del mio corpo con piccole e grandi 

protuberanze, accuratamente rivestite da tessuto nero e applicate, attraverso il 

velcro, ad una tuta aderente anch’essa nera.  

Il suggerimento degli elementi scenici è invece giunto dai dipinti di 

Picasso che, con la sua scomposizione dei corpi, ha fatto maturate l’idea di 

utilizzare accessori e oggetti. Oltre al corpo deformato, in scena vengono 

utilizzate una gamba e un braccio di un manichino e due maschere, una delle 

quali posizionata sul corpo. Si afferma infatti che nella vita ognuno di noi 

possieda tre maschere, una la si mostra al mondo, una agli amici e ai familiari e 

l’ultima, la più vera, la più importante, la reale riflessione di ciò che siamo, è 

quella che non mostriamo mai a nessuno.  

 

Figura 19 Foto di Hilde Grella, Martina Ferrante, lavoro sul corpo. 
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Lo studio sul corpo è la parte fondamentale e principale del lavoro. La 

mia sperimentazione nasce dal creare e trasmettere quello che per me è una 

forma di distorsione percettivaal fine di eliminare la deformazione per arrivare 

all’essenza, alla naturalezza e all’individuale perfezione, con l’intento di 

arrivare a dare più importanza all’effetto visivo e sensoriale. 

Tutta la composizione, nelle sue varie componenti, si è naturalmente 

strutturata in tre momenti. L’analisi effettuata è di tipo spaziale e 

ritmico/temporale.Lo spazio è stato indagato sia nella sua totalità, sia nei livelli, 

sia nella possibilità di essere suddiviso. Nel primo momento compositivo, ho 

deciso di delimitare lo spazio e renderlo concentrico, racchiudendo il corpo in 

un cubo; il secondo momento è caratterizzato dall’utilizzo di un punto preciso 

nello spazio; nella terza fase, lo spazio viene attraversato diagonalmente con 

un’idea di allontanamento dal punto di partenza e liberazione dalla staticità 

mobile.  

Per quanto riguarda lo studio ritmico, la composizione è strutturata in un 

costante gioco di relazione, a contrasto, di imitazione o di alternanza con la 

musica. 

Il lavoro sul corpo è anch’esso diviso in tre parti, con tre fasi di ricerca e 

scoperta della natura del Sé, proprio come le tre fasi della composizione 

musicale, creata appunto per lo studio compositivo. 

Il primo blocco di lavoro, realizzato poi all’interno della struttura 

scenografica, è stato svolto immaginando di essere circondati e di voler spingere 

e allontanarele pareti del praticabile, deformandole. Le indicazioni di lavoro sul 

corpo sono state: 

 movimento che va verso l’esterno; 

 movimenti grandi o piccoli in relazione alla durata lunga o breve; 

 qualora il movimento fosse grande l’espansione deve essere 

massima; 
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 qualora il movimento fosse piccolo la possibilità è quella di 

utilizzare piccoli accenti. 

Le azioni di movimento riferite alle indicazioni precedenti sono: 

 SPINGERE 

 PREMERE 

 COLPIRE 

 SCIVOLARE 

 ESPANDERE 

Durante la seconda fase, la ricerca minuziosa e attenta di tutte le 

distorsioni visibili e invisibili ha portato a posare l’attenzione su delle precise 

indicazioni differenti da quelle precedenti. Le richieste per me in questo caso 

sono state: 

 Raggiungere e quindi toccare con parti del corpo altre parti del 

corpo posizionate diametralmente in opposizione, utilizzando in 

questo caso movimenti concentrici, molto vicini al corpo stesso. 

Utilizzare ogni parte ossea in forma spezzata evitando di 

allontanare troppogli arti dal centro. In questo caso, lo 

spostamento nello spaziosarà minimo e ci si potrà avvalere 

dell’utilizzo di livelli; 

 Disegnare con parti del corpo nello spazio e sul corpo stesso le 

forme visibili che hanno le protuberanze, ovvero le distorsioni, 

posizionate sulla pelle e le possibili protuberanze invisibili 

formatesi nel tempo. Immaginare di dover rendere visibili quelle 

contaminazioniscaturite dall’esperienza, dalle abitudini proprie 

e/o altrui, dagli studi che hanno determinato lo scorrere della vita. 
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L’ultima parte è dedicata alla liberazione, alla chiarificazione, all’imperfetta 

perfezione di un corpo e di un Sé ormai contaminato, arricchitosi di forme non 

proprie e lontane dalla natura dell’individuo. L’intenzione di movimento è stata: 

 Cercare un modo non usuale, lontano dall’aspettativa del 

pubblico, di eliminare le imperfezioni, spogliandosi, dopo 

un’attenta analisi di cosa può essere contaminazione utile e cosa 

può essere deformazione personalmente identificata come inutile, 

quindi da cancellare. 

Le azioni di movimento riferite alle indicazioni precedenti sono: 

 TOGLIERE 

 SCIVOLARE 

 FAR SCIVOLARE 

 STRAPPARE 

 COLPIRE 

In questo caso l’utilizzo dello spazio non vede alcun condizionamento, anzi c’è 

la libertà di agire la scena in maniera libera. 

 

Figura 20 Foto di Hilde Grella, Martina Ferrante, lavoro sul corpo. 
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Lo studio compositivo è stato portato avanti secondo una metodologia 

acquisita nel corso degli studi di composizione durante il triennio, utilizzando 

la tecnica dell’improvvisazione come primo momento creativo, per passare poi 

ad una codifica dei materiali di movimento creati e rielaborati in relazione ai 

parametri esaminati, nel rispetto del concept coreografico progettato all’inizio 

del lavoro. 

 

Figura 21 Foto di Hilde Grella, Martina Ferrante, lavoro sul corpo. 
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Conclusioni 

Dopo tre anni di studio nel Corso di Diploma di Primo Livello in 

discipline coreutiche ad indirizzo tecnico-compositivo dell’Accademia 

Nazionale di Danza presso il Teatro Carlo Gesualdo di Avellino, posso 

affermare di essere maturata per quanto riguarda l’esperienza coreografica e di 

essere arrivata ad un buon livello di conoscenza, percezione e consapevolezza 

del mio corpo e di quello degli altri.  

Il piano di studi del triennio permette di lavorare sull’esperienza e 

sull’elaborazione di materiali coreografici dopo aver appreso nozioni di 

anatomia, legislazione, regia, antropologia, teatro, scenografia, musica e tecnica 

della danza. Oltre a queste attività di formazione con docenti di chiara fama, il 

percorso universitario consente agli studenti meritevoli di effettuare un periodo 

di studi all’estero, così come è avvenuto per me con la mobilità Erasmus, grazie 

alla quale ho trascorso un semestre a Lisbona presso l’Escola Superior de 

Dança.  

La passione, la curiosità e la sete di sapere mi hanno spinta inoltre ad 

approfondire i miei studi in maniera autonoma. Ho infatti frequentato 

workshops e laboratori di composizione e improvvisazione durante i periodi di 

pausa dai corsi accademici. Particolarmente interessanti sono stati, durante la 

pausa estiva, i corsi di contemporaneo, composizione e repertorio, effettuati a 

Bruxelles presso la Performing Arting School - P.A.R.T.S. - di Anne Teresa de 

Keersmaeker, dove ho avuto la possibilità di seguire lezioni con l’intento di 

approfondire conoscenze e competenze, grazie a coreografi e docenti conosciuti 

a livello nazionale e internazionale. 
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Il lavoro svolto sul campo per la tesi mi ha consentito di mettere in atto 

le conoscenze acquisite durante gli studi ed, in particolare, mi ha permesso di 

approfondire una modalità di esecuzione, di ricerca e capacità di adattamento e 

scoperta del tutto nuova, cercando di addentrarsi in terreni inesplorati.  

Le indicazioni spaziali, temporali e corporee hanno portato il mio corpo 

e la mia mente ad attuare una forma di analisi con raggiungimento di un senso 

di purezza e perfezione, sole dell’individuo che le esplora. Portare all’estremo, 

visivamente e fisicamente, la distorsione e la deformazione di un corpo o di un 

oggetto, è un lavoro per me iniziato nel primo anno del triennio. Le 

contaminazioni riscontrate nel corpo, nella mente e nelle modalità di movimento 

inglobate nel tempo, a causa di una stretta correlazione tra il Sé e un altro Sé o 

per una ripetizione spesso esasperante di un modulo poco consono ad una 

fisicità e mentalità di un individuo, sono state eliminate in larga misura. Questo 

per me rappresenta il raggiungimento dell’obiettivo prefissato all’inizio di 

questo lavoro di ricerca. 

La liberazione ha portato a chiarificare qual è il Sé, com’è fatto; ha reso 

visibile l’imperfetta perfezione del corpo e la personale purezza della mente. La 

conoscenza e la consapevolezza sono maturate, è stato attivato un meccanismo 

di autovalutazione e auto-criticità, condizioni grazie alle quali è possibile 

trasferire le modalità del processo effettuato. 

La prossima sperimentazione sarà utilizzare altri corpi e altre menti alla 

ricerca della purezza del proprio Sé e della propria verità del corpo. 
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