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LE EMOZIONI DELLA DEMOCRAZIA PREFAZIONE

Prefazione
Il team di direzione scientifica (Catterina Seia, Flavia Barca, Valentina Montalto e Vittoria Azzarita)

Ci sono temi che chiedono tempo per essere compresi. Il ruolo delle emozioni è uno di questi.

Troppo spesso confinate nella dimensione privata, considerate elementi irrazionali o marginali rispetto ai pro‐
cessi decisionali, sono invece una delle infrastrutture invisibili della vita pubblica: orientano scelte, costruiscono

appartenenze, alimentano conflitti, aprono o chiudono possibilità.

Con questo numero di agosto, Letture Lente propone un approfondimento dedicato alle emozioni politiche, frutto
di un percorso di ricerca e di confronto corale curato da Giuliana Ciancio attraverso il format “Soste”.

È un lavoro che ha attraversato mesi di riflessione e dialogo, mettendo in relazione voci, esperienze e compe‐
tenze diverse per interrogare il ruolo che le emozioni assumono nei processi culturali, nelle decisioni pubbliche e

nelle forme della partecipazione democratica.

Le domande da cui nasce questo percorso sono tanto semplici quanto radicali: quale ruolo hanno le emozioni

nella vita pubblica? E cosa accade quando entrano nei processi attraverso cui definiamo priorità, costruiamo al‐

leanze, immaginiamo il futuro e reagiamo alle ingiustizie?

Le pagine che seguono mostrano come le emozioni non siano un elemento accessorio della politica, ma una sua

componente strutturale: attraversano le campagne elettorali, i movimenti sociali, gli spazi digitali, i conflitti e le
trasformazioni delle nostre comunità. Le emozioni possono generare cura, fiducia e capacità collettiva di cambia‐

mento, ma possono anche essere mobilitate per alimentare paura, esclusione e polarizzazione.

Per questo interrogare le emozioni significa interrogare la qualità delle nostre democrazie e il ruolo della cultura
nella costruzione dello spazio pubblico.

Mai come oggi questa domanda riguarda il modo in cui le società interpretano la propria condizione e immagi‐
nano il proprio avvenire. In un contesto segnato da guerre, crisi ambientali, instabilità economiche e rapide tra‐

sformazioni tecnologiche, la percezione dell’insicurezza tende a diventare la chiave di lettura prevalente della

realtà. La sicurezza viene così assunta come principio ordinatore dell’azione pubblica, fino a rendere più accetta‐
bili il riarmo, la contrapposizione tra blocchi, la chiusura dei confini e la ricerca di nuovi nemici. Al tempo

stesso, questioni sistemiche che richiederebbero visione di lungo periodo – dal cambiamento climatico alla per‐
dita di biodiversità, fino all’aggravarsi delle disuguaglianze – rischiano di essere continuamente rinviate o oscu‐

rate dall’urgenza del presente.

La posta in gioco non riguarda soltanto l’orientamento del consenso, ma la capacità stessa delle democrazie di
costruire futuro. Quando la paura diventa il registro dominante dello spazio pubblico, si restringe l’orizzonte

delle possibilità: prevalgono le risposte immediate sulla progettazione di lungo periodo, la difesa sulla coopera‐
zione, l’emergenza sulla responsabilità. Eppure le grandi sfide del nostro tempo chiedono esattamente il contra‐

rio: la capacità di riconoscere l’interdipendenza tra persone, territori, generazioni e forme di vita, e di assumere
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decisioni che guardino oltre il presente. È anche in questa prospettiva che riflettere sulle emozioni politiche di‐

venta oggi un esercizio di responsabilità democratica.

In questo quadro, le politiche culturali assumono una responsabilità ancora più rilevante. Non sono mai neutrali:

contribuiscono a costruire immaginari, rendono visibili alcune esperienze piuttosto che altre, alimentano lin‐
guaggi comuni e influenzano ciò che una società considera possibile, desiderabile e giusto. Sono anche il luogo

in cui può essere ricostruita una capacità di immaginare il futuro oltre la logica dell’emergenza e della

contrapposizione.

Il contributo di Giuliana Ciancio ci accompagna dentro questa complessità, mettendo in luce come, nei contesti

culturali contemporanei, possano nascere nuovi legami e nuove forme di cooperazione a partire da esperienze
condivise. Gli “emotional clusters” descritti nella Sosta raccontano la possibilità che un vissuto individuale, rico‐

nosciuto da altri, diventi terreno di relazione, consapevolezza politica e azione collettiva.

Le diverse Soste raccolte in questo numero attraversano luoghi e questioni cruciali del presente: la democrazia e
gli spazi culturali che la rendono possibile, le città e i beni comuni, la mobilità e i confini, la cura, il lavoro cultu‐

rale, le forme di leadership e le pratiche di resistenza quotidiana. Ne emerge un quadro in cui la cultura appare
come uno dei principali laboratori nei quali le emozioni vengono elaborate, condivise e trasformate in pratiche

sociali.

Per questo abbiamo scelto di dare vita a questo approfondimento e condividerlo con voi nella pausa estiva, per il
tempo di qualità nella riflessione che il mese di agosto può nutrire. È la ragione per la quale nasce Letture Lente:

un luogo di approfondimento sulle trasformazioni culturali e sui modi in cui interpretiamo il presente. Crediamo
che rallentare lo sguardo, ascoltare esperienze diverse e dare spazio alla complessità siano oggi pratiche necessa‐

rie per costruire nuove chiavi di lettura del mondo.

Ringraziamo Giuliana Ciancio per aver ideato e condotto questo percorso di ricerca, e tutte le autrici e gli autori

che hanno contribuito con generosità e rigore a questa raccolta di Soste.

Il loro lavoro ci ricorda che le emozioni, nella loro gamma luminosa e buia, non sono soltanto ciò che attraversa
la politica, ma sono anche ciò attraverso cui immaginiamo e costruiamo il futuro comune.
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LE EMOZIONI DELLA DEMOCRAZIA 01

© Foto di Mauro Mora su Unsplash

APERTURA

Emozioni, cultura e vita pubblica
GIULIANA CIANCIO

LE EMOZIONI POLITICHE
Quando abbiamo iniziato questo percorso, il punto di partenza era
una domanda maturata nel corso della mia ricerca sul rapporto tra
emozioni politiche e politiche culturali: quale ruolo hanno le
emozioni nella vita pubblica? E cosa accade quando entrano nei
processi attraverso cui prendiamo decisioni, costruiamo alleanze,
immaginiamo il futuro o reagiamo alle ingiustizie?

Da qui è nata questa raccolta di Soste in cui autrici e autori
provenienti da contesti geografici, disciplinari e professionali
differenti hanno accettato di confrontarsi sul ruolo delle emozioni
in un presente attraversato da profonde disuguaglianze,
condividendo pratiche, esperienze e prospettive maturate nei
rispettivi ambiti di lavoro.

Le emozioni sono una componente strutturale della vita pubblica.
Le ritroviamo urlate nelle campagne elettorali, nelle immagini che
accompagnano le guerre, nei mercati finanziari governati dalla
fiducia e dall’incertezza, negli spazi digitali, dove emozioni,
immaginari e conflitti vengono continuamente amplificati,
negoziati e trasformati in consenso o dissenso. Le ritroviamo

anche nelle mobilitazioni per il clima, nelle lotte femministe, nei
movimenti per i beni comuni e per i diritti culturali. Entusiasmo,
speranza, passione possono mobilitare persone e costruire
appartenenze, mentre paura, rabbia, disgusto possono alimentare
polarizzazione, esclusione e derive autoritarie come ha mostrato
Martha Nussbaum (2013) nel suo lavoro[1]. Seppure esista una
letteratura crescente a riguardo, più difficile è comprendere come
queste emozioni entrino nella trama complessa dei processi
decisionali, orientando politiche e istituzioni, tracciando il confine
tra chi appartiene a una comunità (potendo incidere sulle sue
scelte), e chi ne resta ai margini, escluso non solo simbolicamente
ma anche dall’accesso a risorse, diritti e spazi di decisione.

Questa è stata la sfida della mia ricerca, e continua a esserlo[2].
Tra il 2014 e il 2021 ho seguito, e attraversato in prima persona,
processi di policy, programmi europei, pratiche di partecipazione,
attivismo culturale e cambiamenti istituzionali, tanto a livello
locale quanto transnazionale. Più avanzavo nella ricerca, più
diventava chiaro che le decisioni non emergono in uno spazio



- 8 -

neutrale. Sono attraversate da emozioni che nel tempo hanno
orientato priorità, rendendo alcune alleanze possibili e altre
impensabili, producendo fiducia o sfiducia. È in questo passaggio
che le emozioni diventano politiche. Come ha mostrato Sara
Ahmed (2015)[3], le emozioni hanno una dimensione relazionali.
Non appartengono esclusivamente alla sfera individuale.
Circolano tra corpi, istituzioni e immaginari. Costruiscono
appartenenze e identificazioni, trasformando esperienze personali
in posizionamenti collettivi, che possono prendere le direzioni più
diverse. Questa dinamica aiuta a comprendere anche molte delle
mobilitazioni politiche. Manuel Castells (2012)[4], proprio
osservando i movimenti sociali dell’epoca digitale, ha reso
evidente come la paura individuale possa trasformarsi in
indignazione quando trova, nella condivisione con altri, uno

spazio di riconoscimento reciproco; e l’indignazione, a sua volta,
può diventare speranza, l’emozione che rende pensabile un
cambiamento e sostiene l’azione collettiva nel tempo.

Ma le emozioni politiche non producono automaticamente
emancipazione. Possono tanto alimentare pratiche democratiche
quanto rafforzare esclusione, polarizzazione e derive autoritarie.
È l’orizzonte politico entro cui vengono mobilitate a determinarne
gli esiti, e, la cultura e le politiche culturali sono parte
infrastrutturale di questo campo di tensione. Non sono
assolutamente spazi neutrali. Partecipano alla costruzione di
immaginari e identità collettive, rendono visibili alcune
esperienze e ne marginalizzano altre. Sono il luogo in cui prende
forma ciò che Antonio Gramsci[5] ha definito senso comune,
ossia quell’insieme di significati condivisi attraverso cui una
società interpreta il presente e definisce ciò che considera giusto,
desiderabile e possibile.

GLI EMOTIONAL CLUSTERS
A questo punto la domanda, allora, diventa: cosa producono
queste trasformazioni dentro i processi culturali e decisionali?
Come cambiano il modo in cui lavoriamo, cooperiamo,
costruiamo politiche e immaginiamo il futuro?

Negli ultimi quindici anni il settore culturale è stato investito da
cambiamenti che vanno ben oltre il proprio perimetro.
L’intensificarsi dei conflitti armati, nuovi equilibri geopolitici, un
genocidio che continua a consumarsi inesorabilmente sotto i
nostri occhi, la radicale frammentazione dello spazio pubblico
(sempre più ibrido tra spazio fisico e digitale) e l’indebolimento
progressivo delle democrazie rappresentative hanno ridefinito
anche le condizioni entro cui la cultura opera. Non soltanto
perché musei, teatri, università e organizzazioni culturali sono
chiamati sempre più spesso a prendere posizione. Ma perché sono
diventati essi stessi luoghi attraversati da tensioni politiche,
dilemmi etici e conflitti sul significato di parole come libertà,
cura, sicurezza, neutralità o giustizia. E allo stesso tempo è
cambiato il modo di lavorare dentro questo ecosistema. Mark
Fisher (2009)[6] aveva colto precocemente questa trasformazione,
mostrando come il neoliberismo non organizzasse soltanto la
produzione, ma anche l’immaginario, i desideri e la vita emotiva,
incidendo profondamente sulla capacità di immaginare alternative
al presente. Nel lavoro culturale questo si traduce nella richiesta
di essere costantemente disponibili, appassionati, resilienti, capaci
di trasformare ogni progetto in un’opportunità e ogni relazione in
una risorsa. È il risultato del passaggio da forme gerarchiche di
controllo (tipiche del Fordismo) a dispositivi più diffusi e
interiorizzati (caratteristica del Post-Fordismo), in cui lavoratrici
e ai lavoratori sono valutati per l’affetto, l’investimento emotivo e
disponibilità permanente che dimostrano, piuttosto che per le loro
competenze tecniche.

Nel settore culturale questa richiesta è diventata quasi una
condizione implicita. La precarietà, il burnout, la competizione
permanente, la solitudine professionale, la vergogna a questa
connessa e la riduzione progressiva dei diritti vengono spesso
trattati come difficoltà individuali, da gestire attraverso una
maggiore capacità di adattamento, anziché come il risultato di
precise trasformazioni economiche e politiche da discutere
pubblicamente. Osservando questi processi, dall’interno del
complesso ecosistema culturale, durante la mia ricerca ho iniziato
a riconoscere un fenomeno ricorrente. Persone che operavano in
istituzioni, città e Paesi diversi finivano per avvicinarsi e
riconoscersi quasi intuitivamente. Prima ancora di condividere un
linguaggio politico, un’appartenenza o una progettualità comune,
percepivano nell’altro una condizione sorprendentemente
familiare. Qui, ad esempio, l’esperienza del displacement, della
solitudine politica, delle pressioni esercitate da processi
decisionali sempre più opachi e della frustrazione di fronte a
istituzioni che faticavano a confrontarsi con la complessità del
presente hanno costituito spesso il primo terreno di
riconoscimento reciproco. Quel riconoscimento, inizialmente
emotivo e relazionale, diventava il terreno su cui costruire nel
tempo fiducia, sviluppare un vocabolario condiviso e dare forma
a nuove alleanze.

Ho definito questi raggruppamenti emotional clusters, perché il
primo livello di interazione è stato emotivo. Mi sono accorta,
infatti, che non coincidevano con reti professionali, comunità di
pratica o movimenti strutturati. Al contrario, erano configurazioni
relazionali, spesso temporanee, porose e trasversali, emerse
quando un’esperienza vissuta come individuale veniva
gradualmente riconosciuta come una condizione politica
condivisa. Policy officer, artiste e artisti, ricercatrici e ricercatori,
persone impegnate tanto nella definizione delle politiche quanto



- 9 -

nella produzione culturale, pur occupando ruoli differenti, si sono
ritrovate a condividere interrogativi simili sulle condizioni di
accesso, partecipazione e giustizia culturale.

In altre parole, questi emotional clusters erano (e lo sono ancora)
dei raggruppamenti temporanei che prendevano forma come
risposta critica a trasformazioni più ampie. Tra queste, il

progressivo affermarsi di un neoliberismo sempre più illiberale
che, come ha sottolineato Nancy Fraser (2019)[7], tende a
combinare la deregolamentazione economica con una progressiva
contrazione dello spazio democratico e nuove forme di
nazionalismi. In questo contesto, gli emotional clusters sono
emersi come tentativi, spesso fragili e mobili, di riaprire spazi di
cooperazione, negoziazione e immaginazione politica.

DEMOCRAZIA E SPAZIO PUBBLICO
“La democrazia non è un meccanismo di conteggio dei voti. È
un’atmosfera”. Pascal Gielen, sociologo della cultura e della
politica, lo scrive nel pieno delle elezioni europee del 2024, nella
prima Sosta dedicata alle emozioni politiche, mettendo in
evidenza quali le condizioni che rendono possibile la vita
democratica. Quell’atmosfera, sostiene, richiede coraggio,
desiderio e fiducia (guts, lust and trust), risorse che crescono in
spazi specifici come teatri, biblioteche, sale da concerto, locali
notturni. Luoghi che definisce semi-pubblici, capaci di generare
fiducia tra estranei e senso di appartenenza condivisa. Quando
questi spazi si restringono, per la privatizzazione del tempo
libero, per la burocratizzazione delle istituzioni culturali, per il
progressivo smantellamento dello Stato sociale, si perde la
condizione stessa che rende possibile quell’atmosfera.

Questa stessa erosione viene osservata da Milena Dragićević
Sesic, tra le figure di spicco delle politiche culturali europee che
da Belgrado racconta di un contesto attraversato da forti tensioni
politiche e mobilitazioni civili. La cultura, scrive, è diventata un
campo di battaglia, “dove si combattono guerre emotive e si
scontrano visioni del mondo, interessi economici e politici”. I
governi populisti usano le emozioni come strumento di controllo.
Paura, risentimento e orgoglio nazionale vengono coltivati per

consolidare consenso. Eppure, proprio in questi contesti, Milena
individua ciò che resiste, quella che lei chiama la sfera contro-
pubblica. Quegli spazi alternativi nei quali si radunano persone
molto diverse che condividono emozioni. È qui che colloca gli
emotional clusters. “Ci si ritrova attorno a valori come l’amore
per i libri, il desiderio di dialogo, il rifiuto delle logiche
puramente commerciali”, richiamando la capacità della cultura di
continuare a produrre luoghi di incontro anche dentro contesti
segnati da forti polarizzazioni.

Il quadro che Gielen e Dragićević Šešić delineano restituisce con
chiarezza il terreno entro cui gli emotional clusters operano,
ossia, in quello spazio di intersezione che il dibattito
internazionale descrive attraverso la distinzione tra cultural
policy e cultural politics. Da un lato gli strumenti di governo, le
norme, i programmi. Dall’altro i processi di negoziazione,
conflitto e ridefinizione dei rapporti di potere. È in questa
intersezione che si misura lo stato di salute delle nostre
democrazie insieme alla dimensione politica della cultura.
Quest’ultima da intendersi non come settore separato della vita
pubblica, ma come spazio nel quale immaginari, relazioni e
decisioni vengono continuamente messi in discussione e
rinegoziati.

CITTÀ E BENI COMUNI
La tensione tra cultural policy e cultural politics trova nella città
uno dei suoi terreni più fertili. “Siamo sognatori abusivi” era lo
slogan che accoglieva chi partecipava alle assemblee nella zona di
Scampia (durante la giunta De Magistris a Napoli) e Carmine
Piscopo, già assessore all’Urbanistica e ai Beni Comuni del
Comune di Napoli, lo richiama nella sua Sosta per raccontare
come una rabbia generata dall’abbandono possa trasformarsi,
gradualmente, in impegno civile e capacità progettuale. Le
assemblee nei quartieri e nelle istituzioni cittadine, il lavoro sugli
spazi liberati e le delibere che hanno cercato di sottrarre beni
pubblici alle logiche della privatizzazione, affidandone la gestione
a comunità di cittadini e cittadine, hanno dato vita a quelle che
Piscopo definisce Nuove Istituzioni. Luoghi democratici nati
dall’incontro tra scelte amministrative e processi di
soggettivazione collettiva, nei quali la partecipazione non
coincide semplicemente con la consultazione, ma con la
possibilità di incidere concretamente sulle trasformazioni urbane.

Anche Maria Francesca De Tullio, giurista e attivista impegnata
da anni sui temi dei beni comuni, osserva questi processi a partire
dalle pratiche che li rendono possibili. Nel suo contributo, i
commons emergenti appaiono anzitutto come luoghi di
apprendimento democratico. “Creatività e diritti nascono legati”,
scrive, “perché tanti diritti sono ancora da realizzare in concreto,
a causa delle discriminazioni per genere, provenienza, lingua,
religione o altre condizioni economico-sociali”. Ciò che una
collettività considera possibile, desiderabile o legittimo risulta
profondamente influenzato dalle condizioni materiali nelle quali
vive. Per questo la costruzione dei diritti richiede esperienze
concrete di partecipazione e autogoverno. Le emozioni assumono
qui una funzione essenziale: accompagnano l’acquisizione di
nuove competenze civiche, alimentano il senso di responsabilità
condivisa e contribuiscono a costruire quell’immaginazione
politica che rende pensabili nuovi diritti e nuove forme di
cittadinanza.
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La questione dell’immaginazione collettiva ritorna anche nella
riflessione di Chris Torch, curatore e osservatore delle Capitali
Europee e Italiane della Cultura. Attraverso decenni di esperienza
sul campo, Torch descrive come questi processi attivino una vera
e propria dinamica emotiva capace di influenzare il rapporto tra
cittadini, istituzioni e futuro. Le candidature mobilitano
entusiasmo, orgoglio e senso di possibilità; una città si racconta,
costruisce una visione condivisa di sé stessa e prova a proiettarsi

in avanti. Allo stesso tempo, le aspettative generate da questi
percorsi producono conseguenze concrete. Quando le promesse
non trovano corrispondenza nei cambiamenti attesi, emergono
frustrazione, sfiducia e disillusione, con effetti che si riflettono
sulle successive progettualità. “Il Progetto Europeo reclama
intimità culturale”, scrive Torch, “non un progetto sfuocato da
fuochi d’artificio e illusioni”.

MOBILITA’ E CONFINE
Il terreno delle cultural politics emerge con particolare evidenza
osservando la mobilità internazionale. È qui che le trasformazioni
geopolitiche si traducono concretamente nella costruzione di
confini, regimi di visto e forme profondamente diseguali di
accesso alle opportunità. Per questa ragione, nel corso delle Soste,
ho voluto dedicare attenzione al rapporto del network
internazionale On the Move sulla salute mentale e la mobilità
culturale internazionale, proprio per la sua capacità di offrire una
lettura sistemica di condizioni che vengono spesso vissute come
difficoltà individuali. La precarietà contrattuale, l’assenza di
protezioni sociali transnazionali, la pressione a essere
costantemente presenti nei circuiti internazionali e la
distribuzione radicalmente diseguale dei finanziamenti non
rappresentano episodi isolati, ma elementi strutturali che
definiscono il funzionamento stesso del settore. Il rapporto mette
a fuoco una contraddizione centrale della mobilità culturale
contemporanea. Il sistema richiede mobilità come condizione di
esistenza professionale senza costruire le condizioni necessarie
affinché quella mobilità possa essere sostenibile.

All’interno di questo scenario Luisella Carnelli, ricercatrice
attenta ai processi di partecipazione culturale, attraverso la ricerca
sviluppata nel progetto Moving Borders, affronta il caso più
estremo di questa condizione, quello della mobilità forzata in un
contesto di guerra, con una puntuale lucidità. La sua riflessione
parte da un’affermazione che ridefinisce lo scenario. “Oggi
l’artista in esilio non rappresenta più un’eccezione, ma una
figura strutturale del sistema culturale contemporaneo”. A partire
da questa consapevolezza, Luisella apre una riflessione
indispensabile sulle trasformazioni profonde che tale condizione
produce e sulle sfide che pone alle istituzioni culturali. Moving
Borders, nato per sostenere le danzatrici ucraine costrette a
lasciare il proprio paese dopo l’invasione russa, ha messo in luce
la frattura che la mobilità forzata produce nelle appartenenze,
nelle relazioni professionali e nelle prospettive di futuro, in modi
che nessun programma di residenza o finanziamento alla mobilità
era stato pensato per affrontare. È qui che il contributo aggiunge

un tassello fondamentale alla riflessione sul ruolo delle istituzioni
culturali nei tempi di crisi. Ripensare i modelli di finanziamento e
le strategie di politica culturale significa considerare non soltanto
ciò che viene prodotto in termini di creazione artistica, ma anche
ciò che le istituzioni rendono possibile in termini di coesione
sociale, democrazia quotidiana e cura reciproca. Lo scenario
contemporaneo richiede uno sguardo capace di includere
vulnerabilità, conflitto e fragilità, dice Carnelli, come condizioni
attraverso cui ripensare cosa significhi accogliere, creare e abitare
uno spazio comune, restare umani.

La Sosta di Fanny Bouquerel, formatrice e project manager attiva
nell’area del mediterraneo, affronta la mobilità dalla prospettiva
di chi desidera muoversi e si trova di fronte a un confine. Ready
Steady Go!, progetto dedicato alla mobilità nel Mediterraneo e
rivolto ad artiste e artisti emergenti provenienti da aree remote,
mostra come il diritto alla mobilità continui a essere distribuito in
modo profondamente diseguale. Se nel caso raccontato da
Carnelli la mobilità è imposta dagli eventi, qui viene ostacolata da
vincoli amministrativi e geopolitici che limitano l’accesso alle
opportunità di cooperazione. Richiamando il lavoro di Mimi
Sheller, Bouquerel propone di considerare la mobilità come un
bene comune da custodire secondo principi di giustizia.

I casi raccontati nel progetto rendono tangibile questa tensione.
Due artiste, tunisina e marocchina, non hanno ottenuto il visto per
partecipare alle attività previste a Palermo; le partecipanti
egiziane non hanno potuto raggiungere né Palermo né Elefsina,
nonostante ripetuti tentativi e numerose sollecitazioni. “La gioia
di accogliere il gruppo è stata offuscata dal senso di impotenza e
dalla frustrazione”, scrive Bouquerel. Una frustrazione che rende
visibili le conseguenze quotidiane di un’ingiustizia strutturale
spesso assente dai report di progetto. Allo stesso tempo, il
percorso ha prodotto una riflessione condivisa sul significato
stesso della mobilità sostenibile, definita dai partecipanti come un
paradigma capace di sfidare lo status quo e di ripensare le
relazioni di interdipendenza, cura e responsabilità tra umano e
non umano.
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CURA E IRONIA
Patrizia Braga, facilitatrice e consulente nel contesto della
generative leadership, nella sua Sosta, arricchisce la riflessione
sui processi decisionali. Il suo contributo mostra come il care, ciò
che ci sta a cuore, non rappresenti un elemento accessorio da
tenere separato dai risultati, ma il contesto strategico che orienta
le priorità, definisce l’adesione a una causa e dà forma alle scelte
collettive. La leadership, in questa prospettiva, non consiste nella
capacità di dirigere, ma di costruire le condizioni affinché
responsabilità, fiducia e partecipazione possano essere
condivise. Patrizia mette in luce come il processo decisionale è
sia un esercizio razionale, quanto uno spazio in cui valori,
relazioni ed emozioni contribuiscono a definire ciò che una
comunità sceglie di mettere al centro.

“Se il mondo inneggia sempre più all’individualismo”, scrive
Chiara Organtini, “la nostra sfida è riportare al centro la
consapevolezza di formarci grazie e in relazione all’altro”. È
questo il cuore del progetto Il sistema degli affetti sviluppato
presso la Lavanderia a Vapore di Collegno, dove si sperimenta
una forma di leadership orizzontale e di commoning che traduce
in pratica organizzativa molte delle questioni sollevate da Braga.
Gli affetti non rimangono un valore dichiarato, ma diventano un
principio che orienta il funzionamento dell’istituzione, il modo in
cui vengono condivise responsabilità, prese decisioni e costruite
relazioni professionali.

Nel corso di queste Soste l’uso dell’ironia è emerso come un’altra
delle possibili modalità attraverso cui le emozioni vengono
condivise e trasformate in pratica collettiva. Qui Monica Nappo,
attrice e regista, utilizza l’ironia come strumento di
riconoscimento e risposta a una frustrazione diffusa nel settore
culturale. “Ti premio io”, dice. “Gli altri non ti vedono? Il sistema
non ti vede? Non fa nulla. Ti vedo io”. Il Premio Nappo nasce
dall’osservazione che il sistema del riconoscimento artistico
premia poco, premia male e spesso premia sempre gli stessi. La
risposta assume la forma di un gesto semplice e al tempo stesso
radicale. “Chi si sogna di istituire un premio, decidere chi verrà

premiato e avere la sfacciataggine di premiare solo i propri
amici? Non si è mai vista una cosa del genere”. Il tappeto rosso
acquistato in un negozio della comunità cinese e srotolato ogni
anno a casa di amici restituisce perfettamente questa
combinazione di ironia e ostinazione per questioni di giustizia, in
cui la frustrazione (spesso compagna silenziosa di chi lavora
dentro un sistema culturale penalizzante) diventa pratica
comunitaria e una celebrazione.

E sono ancora il teatro e il linguaggio dello spettacolo dal vivo il
territorio da cui Elisa Sirianni, esperta di comunicazione e
curatrice, costruisce la sua Sosta, trattando con delicatezza e
altrettanta fermezza temi che raramente trovano spazio nella vita
pubblica. “Mi sono ammalata durante una pandemia per non
dare nell’occhio”, dice Sirianni. “Da vivi. Il miracolo della
finitezza”, il progetto di cui lei tratta nasce da una diagnosi di
tumore ricevuta durante la pandemia e porta dentro la scena uno
dei vissuti più difficili da condividere e soprattutto come Elisa
scrive con cura, non per trasfigurarlo, ma per socializzarlo. “Il
teatro è l’unico luogo che avrebbe potuto contenere una domanda
tanto complessa”, scrive: “integrare collettivamente l’idea della
morte nella vita è fonte di miglioramenti esistenziali, sociali,
politici”. La condizione perché tutto questo sia possibile è una
sola: “La creatività sgorga nella fiducia”. Non una qualità
individuale, ma un’architettura relazionale fatta di etica del
lavoro, rispetto reciproco e attenzione a come si lavora, oltre che
a cosa si produce. Proprio in questa cornice si colloca la
sottoscrizione di un patto di ospitalità, da realizzare con il comune
di Prato, l’azienda sanitaria locale e i cittadini. Un documento che
mira a una migliore gestione dell’ultima fase della vita, perché
morire fa meno male “se ci sono condizioni pratiche decorose,
adeguate, rispettose di quest’ultimo, fragilissimo passaggio
dell’esistenza”. Come per le delibere sui beni comuni di Napoli e
altri casi attraversati, anche qui un’emozione condivisa trova il
proprio approdo in una pratica collettiva e in una forma di
istituzionalizzazione.

UNA SOSTA APERTA
Le Soste raccolte in questo Dossier suggeriscono, ognuna dalla
propria prospettiva, di osservare e partecipare nei processi
attraverso cui le emozioni vengono riconosciute, condivise e
trasformate in pratiche, forme di azione collettiva e, talvolta,
nuove istituzioni.

Come ricorda Chantal Mouffe (2018)[8], la teoria politica ha
spesso sottovalutato il ruolo delle passioni nella costruzione della
vita democratica. Eppure, sono proprio le emozioni a orientarci,
mobilitare desideri, alimentare conflitti e rendere possibile le
immaginazioni politiche. La cultura, in tutte le sue molteplici
forme, è dove impariamo la grammatica delle emozioni e,

attraverso di essa, ad esercitare la nostra partecipazione
democratica. Le esperienze raccolte nelle pagine che seguono in
questo Dossier mostrano che questo richiede condizioni materiali,
tempo, relazioni, istituzioni e spazi capaci di sostenere il
confronto, la cooperazione e il dissenso. In un momento storico
segnato dalla frammentazione sociale, economica e culturale,
dall’inasprimento delle disuguaglianze e dalla drammatica
polarizzazione del dibattito pubblico, queste condizioni appaiono
tutt’altro che garantite.
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Forse è proprio qui che queste Soste trovano il loro significato,
nel raccontare di pratiche che continuano a interrogare il presente,
che investigano la dimensione politica delle emozioni e che con
ferma caparbietà continuano a popolare l’idea di democrazie
pluraliste. La democrazia ha bisogno di guts, lust and trust:
coraggio, desiderio e fiducia, scrive Pascal Gielen. Non come
qualità individuali, ma come condizioni collettive da coltivare
affinché lo spazio democratico rimanga aperto al confronto, al
dissenso e a futuri condivisi e possibili.

Un sentito ringraziamento va alle autrici e agli autori che hanno
animato queste Soste e alla generosità con cui hanno accolto una
sfida tutt’altro che semplice riflettere sul ruolo delle emozioni
nella vita pubblica, condividendo esperienze, pratiche e percorsi
di ricerca.

Un ringraziamento speciale a Vladimiro Nicoletti Altimari, amico
e compagno di una lunga parte di vita, per gli stimoli, i continui
confronti e le domande condivise. Per avermi fatto scoprire Mark
Fisher.  E, soprattutto, per avermi sfidata a comprendere quegli
spazi più sfuggenti e difficili da nominare che sono il sale della
vita.

NOTE
[1] Nussbaum, M. C. (2013). Political Emotions: Why Love Matters for Justice. Cambridge, MA: The Belknap Press of Harvard University
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[2] Ciancio, G. (2024). “Cultural policy and emotional clusters in the context of an organic crisis.Performing arts and emotions between
top-down and bottom-up negotiations” in European Journal of Cultural Management and Policy 14:13013. doi:10.3389/ejcmp.2024.13013.
[3] Ahmed, S. (2015). Cultural Politics of Emotion. Second edition. London, New York: Routledge.
[4] Castells, M. (2012). Networks of Outrage and Hope: Social Movements in the Internet Age. Cambridge, UK; Malden, MA: Polity Press
[5] Gramsci, A. (1975). Quaderni del carcere. Torino: Einaudi. (edizione critica a cura di Valentino Gerratana, il riferimento standard).
[6] Fisher, M. (2009). Capitalist Realism: Is There No Alternative? Winchester, UK, Zero Books
[7] Fraser, N. (2019). The Old Is Dying and the New Cannot Be Born: From Progressive Neoliberalism to Trump and Beyond. London:
Verso.
[8] Mouffe, C. (2018). Per un populismo di sinistra. Tempi nuovi, Laterza.
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SOSTE

Coraggio, desiderio & fiducia (guts, lust &
trust)

PASCAL GIELEN / GIUGNO 7, 2024

FIDUCIA E L’ AMBIENTE DELLA DEMOCRAZIA
Quando un considerevole numero di elettori nelle elezioni
politiche europee si orienta verso una polarizzazione politica,
animata da valori anti-democratici e spinte autoritarie, è come se
una tempesta improvvisa investisse la pluralità politica e culturale
della democrazia rappresentativa, facendo vacillare i partiti più
moderati. In realtà, la situazione si presenta in maniera alquanto
paradossale: nonostante la democrazia rappresentativa continui a
svolgere la sua funzione come in passato, in questo caso appare
più evidentemente sbilanciata sull’aspetto quantitativo del
conteggio dei voti. Sebbene il modello rappresentativo si basi
sulla regola della maggioranza e implichi azioni e strategie di

governo fondate sulla regola della maggioranza numerica, il suo
successo risiede anche nell’efficacia delle sue istituzioni, come il
parlamento e le burocrazie governative. La sua essenza profonda
sta nella giusta distribuzione del potere, dei seggi e delle
preferenze elettorali. Il fatto che un numero considerevole di
elettori europei possa mettere in discussione questo equilibrio è
un campanello d’allarme sulla salute stessa del sistema, ma non
risiede in una questione puramente numerica. Il dilemma della
condizione delle democrazie rappresentative in contesti come ad
esempio la Germania, l’Italia, i Paesi Bassi o le Fiandre non
risiede qui.

LA DEMOCRAZIA DELIBERATIVA
Non è un deficit di quantità, ma di qualità. Si tratta di un
impoverimento della cultura democratica, che riguarda la qualità
delle argomentazioni, l’autorevolezza del discorso e la capacità di

motivare decisioni, incluse le necessarie sfumature che
permettono di comprendere specifiche scelte. Nel vocabolario
accademico, il problema non è tanto la democrazia
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rappresentativa quanto la sua controparte deliberativa.
Quest’ultima si fonda sul discorso e su una cultura della
discussione. Richiede il supporto di media pazienti che offrano
spazio all’argomentazione, al dibattito e al confronto di idee
anche se opposte, evitando però format semplicistici che
condensano progetti politici complessi in pochi secondi. Si tratta
di lasciare al pubblico il tempo e lo spazio per elaborare e
arricchire le proprie opinioni.

Al contrario, una cultura mediatica che esalta l’uso di messaggi
succinti fornisce un ambiente fertile al populismo, sia esso di
destra o di sinistra. Dibattiti politici ridotti a scambi di frasi
preconfezionate e propaganda populista generano polarizzazioni e
nette dicotomie che alimentano la sfiducia tra le persone. Il
problema della democrazia contemporanea risiede nell’assedio
che la privatizzazione e la mercificazione dei media, un tempo
pubblici, pongono all’ambito della deliberazione e
dell’argomentazione. E non è solo una questione mediatica. Ha
radici più profonde che affondano nell’istruzione, dove le
discipline umanistiche rischiano di essere sempre più emarginate.

Anche laddove l’attenzione politica persiste in questa sfera
educativa, essa tende verso l’approfondimento delle competenze
linguistiche e altre competenze tecniche.

Di fatto, l’attenzione alla logica, alla retorica e al dibattito riceve
sempre meno spazio, mentre ancor meno cura è dedicata
all’empatia, alla poetica o all’immaginazione politica. Anche gli
ambiti sociali in cui possiamo ancora praticare la deliberazione –
dove possiamo prendere il tempo necessario per comprendere a
fondo i punti di vista e i percorsi di vita di altre cittadine,
cittadini, abitanti – sono in pericolo e messi a dura prova.
Associazioni, iniziative civiche, centri di aggregazione e sindacati
– in breve, l’arena civile europea – hanno subito un significativo
ridimensionamento. La privatizzazione e la mercificazione del
tempo libero, dei centri di quartiere e dei centri culturali
contribuiscono notevolmente a ciò che potremmo definire come
neoliberalizzazione dello spazio civile, che spesso culmina in
estremizzazioni politiche. Pertanto, è plausibile attribuire a quelle
policy europee di libero mercato una complicità nell’ascesa di
forme autoritarie o anti-democratiche all’interno dei suoi Stati
membri.

SFIDUCIA
Negli ultimi anni, lo spazio civile europeo dedicato all’iniziativa
autonoma è stato drasticamente ridotto, intrappolato tra
governance e commercio, tra l’iper-regolamentazione e il
mercantilismo, tra micro-management e spirito imprenditoriale. Il
risultato è una società iper-competitiva, dove chi studia, educatori
ed educatrici, artisti/e, agricoltori, pazienti, organizzazioni e
imprese competono costantemente per ottenere sovvenzioni,
sussidi, cure o posizioni di mercato, mentre sono immersi in un
crescente pantano burocratico.

Nella cosiddetta “società dell’audit”, settori come la sanità,
l’istruzione, la cultura e l’agricoltura appaiono intrappolati in una
morsa (1). Da un lato, devono rispondere sempre più dei risultati
raggiunti; dall’altro, sono soggetti a regolamenti e misurazioni
sempre più stringenti e pervasive. Questo fa sì che lavoratori e
lavoratrici sentano di dover svolgere una quantità di lavoro
insensato rispetto a retribuzioni sempre più esigue, in un contesto
di ridotta sicurezza sociale causata dalla decostruzione neoliberale

dello Stato sociale. Sentimenti come impotenza, sfiducia e
insoddisfazione sono parte integrante di questo scenario,
alimentando anche scelte di voto estremiste. Coloro che
intensificano la competizione e la burocratizzazione soffocano gli
spazi per la cura, il dialogo, la creatività e la solidarietà – spazi in
cui osiamo esprimere bisogni autentici e vulnerabilità.

La riduzione dei luoghi di incontro, delle istituzioni educative o
dei teatri, inclusa la burocratizzazione a cui sono soggetti, limita
l’opportunità di promuovere la fiducia tra gli individui, così come
tra gli abitanti e i rappresentati politici. Ed è proprio questo che
oggi inasprisce l’ambiente democratico che mentre da un lato è
influenzato dai risultati elettorali per questo o quel partito,
dall’altro ha necessità di essere nutrito anche da una fondamentale
“atmosfera” più impalpabile, una sorta di ambiente democratico o
raggruppamento emotivo (emotional cluster) in cui gli individui
osano discutere, correre rischi, sperimentare e condividere le
vulnerabilità.

LO SPIRITO AGONISTICO
Entità culturali come teatri, sale da concerto, musei e persino
locali notturni e rave fungono da crogiuolo per un ambiente
democratico. Un racconto spesso ricordato dagli annali belgi
narra che la proclamazione dell’indipendenza nel 1830 fu
accelerata da una moltitudine che si riversò dal teatro Munt di
Bruxelles dopo la rappresentazione dell’opera “La muette de
Portici”. Sebbene l’azione civile non fosse direttamente legata al

contenuto dell’opera in quel frangente, essa fu alimentata, anche
solo momentaneamente, da una fiducia collettiva generata
dall’esperienza teatrale.

Ne emerge che, in contesti come questo, le persone possono
confidare interessi e passioni che trascendono la sfera personale,
esprimono convinzioni e aspirazioni ad estranei al di là del
proprio circolo intimo composto da familiari e dalla rete amicale.
È questo contesto che può generare fiducia sufficiente per
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condividere punti di vista e potenziali azioni da introdurre
nell’arena pubblica. Questo non comprende solo la miriade di
assemblee in cui, in linea con la democrazia deliberativa, l’azione
pubblica è ponderata con argomentazioni razionali e lungimiranza

strategica. Riguarda anche un clima agonistico meno tangibile in
cui l’audacia e l’entusiasmo si manifestano, spronando verso
l’impegno pubblico.

SEMI-PUBBLICO
Secondo la filosofa politica Chantal Mouffe, è l’emozione, più
dell’informazione, a “accendere l’azione politica” (2). Non è tanto
il dibattito razionale a muovere e a scuotere i cittadini, quanto
l’impatto delle immagini, della performance, della dizione e del
movimento. È il modo in cui ci si esprime ad attivare
l’entusiasmo civile e non solo il contenuto. Le manifestazioni
culturali, dunque, sono fondative per l’ambiente civile,
raggiungendo il pubblico non semplicemente attraverso la
persuasione, il fascino (e occasionalmente l’inganno, come nella
propaganda o nella pubblicità), o l’emotività e l’ispirazione –
spesso più efficaci del discorso razionale o dei dati empirici. Tali
manifestazioni culturali creano un’atmosfera che include la
condivisione di una condotta sociale come, ad esempio, il silenzio
durante un’orazione sul palco che i teatri e le sale da concerto
hanno istituzionalizzato. In breve, l’accesso a questi spazi è
subordinato a rituali e codici culturali.

Sebbene istituzioni come teatri, musei e biblioteche siano spesso
definite “pubbliche” in realtà sono semi-isolate dalla sfera
pubblica. A tal riguardo, definisco questi luoghi come “semi-
pubblici” (3), poiché occupano uno spazio intermedio tra
pubblico e privato, al tempo stesso inclusivo ed esclusivo. Con le
loro barriere simboliche e sociali, rappresentano una zona
culturale in cui le persone convergono temporaneamente, spinte

da un interesse comune. È questa condivisione che permette
all’intimità della sfera personale di confrontarsi con l’anonimato
della sfera pubblica.

L’ambiente semi-pubblico favorisce le condizioni per un senso di
appartenenza a un collettivo includendo sia prossimità che
distanza. Qui è possibile partecipare a un’assemblea eterogenea di
persone, la maggior parte delle quali forse non si conoscerà mai,
ma percepisce in quel momento un’affinità transitoria. Questo
perché un luogo semi-pubblico consente di condividere passioni,
interessi ed entusiasmo con estranei – sentimenti tipicamente
riservati alla sfera intima. In questi spazi, ammettiamo, anche se
fugacemente che, nonostante le nostre disparità, esiste una
comunanza, una passione condivisa o almeno un interesse.

Pertanto, i luoghi definiti come semi-pubblici generano fiducia,
anche tra coloro che non riconosciamo e che potremmo non avere
alcun desiderio di conoscere. Affinché una comunità civile e una
cultura possano prosperare, il sistema politico ha bisogno di
questi spazi semi-pubblici. Essi hanno la capacità di evocare
un’atmosfera collettiva e di fiducia che a sua volta fornisce quella
vitalità che può trasformare gli elettori passivi in cittadini attivi.
In questa prospettiva, i luoghi semi-pubblici costituiscono il
fondamento della sfera civile, pubblica e, per estensione, di ogni
democrazia.

GUTS, LUST & TRUST (CORAGGIO, DESIDERIO & FIDUCIA)
La democrazia richiede una sfera di fiducia che superi i legami
più intimi, estendendo l’affetto, la passione o anche lo sgomento
verso relazioni con ignoti. Questa potenziale affinità effimera è
cruciale per il mantenimento dello spazio civile tra Stato e
mercato e di una democrazia vibrante. Senza un senso di
appartenenza comunitaria che vada oltre la sfera intima, l’azione
politica risulta insostenibile. Qui risiede il valore intrinseco degli
spazi culturali: essi favoriscono la fiducia reciproca tra estranei e
infondono agli abitanti un vigoroso e vibrante senso collettivo, un

ambiente imprescindibile per la partecipazione attiva alla
costruzione dello spazio pubblico. Coloro che desiderano valutare
la vitalità di una democrazia devono trascendere il semplice
conteggio dei voti e delle opinioni. L’autentico spirito
democratico è uno spirito collettivo, in cui le persone hanno il
coraggio, la voglia e la fiducia necessarie per impegnarsi
attivamente nella democrazia. Perché la democrazia è
profondamente più di un’oscillazione periodica nelle cabine
elettorali.

NOTE E RIFERIMENTI BIBLIOGRAFICI
(1) Power, Michael. The Audit Explosion. London, 1994.
(2) Mouffe, Chantal. Agonistics. Thinking the world politically, London/New York, 2013.
(3) De Munck, M. & Gielen, P. (2022). Fragility. To Touch and Be Touched. Amsterdam: Valiz
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ABSTRACT

The article explores the complex dynamics of culture, trust, and democracy in contemporary European polities,

particularly in light of the rise of anti-democratic and authoritarian push and parties. It emphasizes the enduring nature of
representative democracy contrasted with the decline of deliberative democratic practices, urging a critical examination of
the quality of spaces for deliberation in modern representative democracies. Gielen highlights the pivotal role of semi-

public spaces, such as theaters, concert venues, and museums, in shaping democratic culture. These spaces, neither fully
public nor private, foster interactions among strangers based on shared interests, serving as vital incubators of trust and
collective vitality. According to the author, through their inclusive yet exclusive ambiance, semi-public domains facilitate

the exchange of ideas and cultivate a sense of belonging beyond personal circles. Gielen concludes by suggesting that the
agonistic and intimate cultural dimensions nurture active citizenship and sustain democratic engagement, epitomizing the

essence of democratic culture in contemporary societies.

Fonte: https://www.agenziacult.it/letture-lente/politiche-per-la-cultura/coraggio-desiderio-fiducia-guts-lust-trust/
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SOSTE

Politiche culturali condivise. Intervista a
Milena Dragićević Šešić, University of Arts
in Belgrade

GIULIANA CIANCIO

In questa sosta incontriamo Milena Dragićević Šešić [1], una
delle voci più autorevoli nel campo delle politiche culturali.
Professoressa emerita presso l’Università delle Arti di Belgrado,
Milena ha dedicato gran parte del suo lavoro all’analisi delle
narrative culturali, della decolonizzazione e delle tensioni tra Sud
e Nord globale, offrendo spunti fondamentali per comprendere
come le emozioni si intreccino nei processi di politica culturale.

Giuliana Ciancio (GC): Cosa intendi esattamente per “politiche
culturali condivise”? In una tua prima definizione [2] hai
parlato di politiche che richiedono spazi di sperimentazione per
progettare programmi culturali. Ritieni ancora valido questo
approccio?

Milena Dragićević Šešić (MDS): La prima volta che ho iniziato
a riflettere sull’idea di “politiche culturali condivise” fu agli inizi
del nuovo millennio, quando nei Balcani iniziò finalmente una
fase di transizione. In tutti i Paesi dell’ex Jugoslavia, nuovi
Ministri della Cultura e vice, relativamente competenti, tentarono

di impostare politiche culturali più democratiche, includendo non
solo il potere politico, ma anche il settore culturale in senso
ampio – dalle istituzioni pubbliche alla società civile, al comparto
artistico e creativo, incluso il settore privato (come l’industria
musicale o cinematografica).

Tuttavia, non era ancora il momento di parlare su larga scala di
politiche realmente partecipative e condivise. La partecipazione
richiede istituzioni democratiche solide, un ordinamento giuridico
equo e una giustizia sociale effettiva. Dopo il 2010-2012, a
seconda dei Paesi, si è assistito a un ritorno a sistemi più autoritari
dove il concetto di politiche condivise rischia tuttora di rimanere
un miraggio. Non solo è venuto meno il coinvolgimento dei
cittadini nei processi di creazione culturale, ma anche la
partecipazione di chi opera nel settore, ossia quel patrimonio di
conoscenze e sensibilità che dovrebbe difendere l’interesse
pubblico in materia di cultura. Questo fenomeno si è innestato in
un contesto di crescita dei populismi in Europa, movimenti che
fanno leva su emozioni spesso radicate in valori patriarcali e
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nazionalisti. Qui, ad esempio, l’arte contemporanea è divenuta il
capro espiatorio ideale, accusata di “minare” valori identitari,
mentre chi promuove il dialogo transculturale e un’apertura verso
‘l’altro’ resta in netta minoranza.

Anche in eventi di richiamo, come alcune Biennali internazionali,
si è cercato di dare voce a gruppi subalterni o storicamente
discriminati, ma spesso mancando di una vera dialettica
interculturale. Il rischio è che tali manifestazioni si trasformino in
una “riparazione simbolica” – una celebrazione isolata del gruppo
minoritario – anziché in un autentico processo di condivisione
che arricchisca la cultura in modo partecipativo. In sostanza, la
cultura è divenuta un vero e proprio campo di battaglia, dove si
combattono guerre emotive e si scontrano visioni del mondo,
interessi economici e politici. Credo fermamente che, in molti
Paesi, sia ancora necessario “combattere” per politiche condivise,
soprattutto in uno scenario tanto frammentato e dominato da
interessi di potere.

GC: Quanto il concetto di spazio pubblico è cruciale per
favorire la partecipazione e politiche culturali condivise?

MDS: Oggi la costruzione di uno “spazio pubblico” incontra
numerose criticità. Molte istituzioni e infrastrutture culturali, che
dovrebbero essere aperte a tutti, risultano di fatto inaccessibili per
orari, costi dei biglietti o per la loro collocazione in quartieri
riqualificati che, paradossalmente, attraggono un’utenza ristretta.
Purtroppo, viviamo in una società non solo frammentata – e
sarebbe bello se le frammentazioni fossero libere – ma
profondamente divisa, non soltanto lungo le linee tradizionali di
sinistra e destra, bensì sui valori umani. Soprattutto, mancano
spazi di condivisione, in cui le conoscenze e le eredità culturali
faticano a transitare tra gruppi differenti. Un ulteriore problema
riguarda la contraddizione tra “audience development” e le pure
operazione di marketing per l’esperienza culturale del pubblico.
Nonostante il tema sia stato molto discusso negli ultimi anni nel
contesto europeo e non solo, si continua a misurare il successo di
un’istituzione culturale in termini quantitativi, trascurando
l’impatto qualitativo, sociale ed emotivo. I grandi festival, ad
esempio, portano certo vantaggi economici alla comunità locale,
ma l’elemento realmente trasformativo si coglie nelle storie
individuali di chi, sentendosi finalmente “parte” di un evento o di
una comunità vede cambiare la percezione di sé e della propria
dignità sociale.

È proprio questa dimensione emotiva e relazionale a costituire il
fondamento di uno spazio pubblico. I processi di cambiamento
culturale richiedono tempi lunghi e un impegno costante. Mi
viene in mente un esempio: durante un colloquio con un festival
di lunga tradizione in Mali – che resiste da vent’anni senza alcun
sostegno pubblico – mi è stato mostrato un workshop di fumetto
gremito di ragazze. In un contesto in cui l’istruzione femminile è
ai minimi dell’intero continente, quel luogo rappresentava uno
spazio di crescita. Quel festival oggi è anche un centro culturale

aperto tutto l’anno. Con questo voglio sottolineare che il
cambiamento culturale avanza lentamente, con gradualità
soprattutto in ambiti come la parità di genere e la consapevolezza
dei propri diritti. Eppure, chi si occupa di politiche culturali
sembra spesso volere “prove” di grandi mutamenti avvenuti
dall’oggi al domani. Questo vale sia nel sud quanto nel nord
globale.

GC: Nella tua opinione, gli emotional clusters (raggruppamenti
emozionali) [3] di cui ho trattato precedentemente – ossia quelle
alleanze trasversali che si instaurano in prima istanza
informalmente per creare un mondo migliore – funzionano
ancora?

MDS: Credo che gli emotional clusters operino soprattutto
all’interno di quello che definisco il “counter public”, uno spazio
alternativo e critico rispetto al mainstream. Le élite culturali e
politiche dominanti, invece, sfruttano le emozioni solo in base a
interessi di potere, mentre è proprio la sfera contro-pubblica a
resistere grazie alle emozioni condivise, nonostante manchino
risorse economiche e riconoscimenti istituzionali. Ci si ritrova, ad
esempio, in eventi che suscitano un forte impatto emotivo, dove
le persone si sentono spinte a partecipare e a sostenere tali
iniziative. Un caso emblematico per me è la “Off Book Fair” a
Belgrado, organizzata da “XX Century”, un editore indipendente
in uno degli ultimi spazi liberi (Center for Cultural
Decontamination), dove visibilmente diversi gruppi si incontrano,
rafforzando il senso di comunità e dando vita a veri e
propri emotional clusters attorno a valori condivisi come l’amore
per i libri, il desiderio di dialogo e il rifiuto delle logiche
puramente commerciali.

Purtroppo, questi luoghi di aggregazione stanno diminuendo a
causa delle speculazioni immobiliari e della mancanza di
sostegno pubblico. In molte città, il comparto artistico che aveva
occupato spazi inutilizzati viene sgomberato, e la vendita
indiscriminata a privati erode l’ecosistema dedicato alla
produzione artistica, al confronto e alla sperimentazione culturale.
Di conseguenza, la società non si divide più per generazioni, ma
si frammenta in una serie di emotional clusters, inclusi quelli di
destra radicale che strumentalizzano sentimenti come il
nazionalismo e la difesa della famiglia tradizionale. Questa
polarizzazione emotiva rende ancora più cruciale preservare e
coltivare spazi e momenti di libera espressione, dove la “contro-
pubblicità” possa continuare a esistere e creare alternative
culturali reali.

GC: Qual è il tuo punto di vista sui cambiamenti nel settore
delle politiche culturali, in particolare nel dibattito sulla
decolonizzazione?

MDS: Sono profondamente preoccupata per la situazione attuale
delle politiche culturali, perché vedo un’ingerenza sempre più
marcata della politica in questo ambito. Paradossalmente, c’era
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più democrazia negli anni Sessanta nella definizione delle
politiche culturali di quanta ce ne sia oggi. Prendiamo, ad
esempio la Francia, paese che ho studiato a fondo. Negli anni
Sessanta e Settanta venivano elaborati piani quinquennali di
sviluppo culturale, nei quali operavano anche attivisti di sinistra,
pur essendo la Francia governata da una destra moderata. Allora
si assisteva a un sentito confronto tra visioni diverse; oggi la
discussione è relegata ai burocrati culturali e a chi è vicino al
partito di governo.

Nei primi mesi del 2025, un evento a Bruxelles mi ha
profondamente inquietata. Si sosteneva che l’Europa debba
difendersi dalle accuse di colonialismo, affermando che la
“decolonizzazione” del nostro passato rappresenterebbe un
attacco all’interpretazione europea della storia. Trovo assurdo
questo approccio. Siamo noi ad aver scritto la versione dominante
della storia e, se i popoli colonizzati o le minoranze desiderano
far emergere altre prospettive, non si tratta di “attaccare”
l’Europa, ma di colmare le lacune del racconto ufficiale. Un
ulteriore esempio è il Museo della Deportazione a Lione.
L’esposizione inizia con una mappa dell’Europa nel 1939 che
distingue, usando colori diversi, i Paesi per “livello di
democrazia”. La Francia e i suoi territori coloniali vengono
segnati come ugualmente democratici e tutti nello stesso colore
blu intenso inclusa l’Algeria. Pur essendo l’Algeria una colonia
francese – quindi soggetta al dominio francese – è rappresentata
allo stesso modo come fosse un libero stato democratico. Quale
messaggio ricevono le nuove generazioni che visitano il museo?
Forse credono che in Algeria, nonostante fosse una colonia, si
vivesse la stessa atmosfera democratica come in Francia? Così,
invece di aprire il dibattito sulla decolonizzazione, si rischia di
perpetuare versioni distorte del passato.

GC: Possiamo parlare di tabù storici? Quali sono le
implicazioni nella sfera emotiva?

MDS: I “tabù storici” esistono in ogni Paese. In Finlandia, per
esempio, la guerra civile è ancora un rimosso; in Grecia, la guerra
civile è quasi dimenticata. Nei Balcani, le zone d’ombra sono
numerose. In Serbia, ad esempio, si evita di parlare della
spedizione dell’esercito serbo fino a Valona, per non contraddire
la narrativa patriottica ufficiale. Posso citare decine di esempi
simili – come la guerra d’Algeria per i francesi – questioni che la
politica populista tende a evitare o reinterpretare a proprio
vantaggio. Chi racconta verità scomode viene immediatamente
etichettato come “antipatriottico”.

Oggi, i governi populisti (e non solo in Europa dell’Est) adottano
lo stesso metodo. Chi mette in discussione la narrazione ufficiale
è considerato un traditore. Succede in Ungheria, in Polonia, in

Serbia, in Croazia, perfino in India. Ho conosciuto un autore
indiano (Perumal Murugan) di religione induista, accusato di
essere “pro musulmani” solo perché il suo romanzo raccontava di
ingiustizie sociali. Spaventato dalle minacce, ha annunciato
pubblicamente che non avrebbe più scritto nulla. Sono pressioni
fortissime, che colpiscono chi tenta di fare mediazione culturale e
di far emergere prospettive poco note.

Tornando alla Serbia, la situazione attuale è emblematicamente
contraddittoria: il mondo culturale, tradizionalmente pro-europeo,
si trova ora a dover accettare un governo che, per convenienza, si
presenta “europeista” a parole, mentre strizza l’occhio alla Russia
o a Orban in Ungheria, alimentando sentimenti anti-europei. Tale
ambiguità crea confusione emotiva tra gli intellettuali e la
comunità artistica, che si sentono traditi: dopo anni di difesa dei
valori europei, scopriamo che l’Europa ha chiuso un occhio su
pratiche antidemocratiche per interessi geopolitici o economici.

Un altro esempio riguarda la questione ecologica: la Serbia, per
geografia e dimensioni, non può permettersi di estrarre litio su
vasta scala come vorrebbero diverse multinazionali, sostenute da
alcuni Paesi dell’UE bisognosi di materie prime. Noi cerchiamo
di difendere il territorio e l’ambiente, ma sentiamo discorsi
contraddittori da parte dei leader europei, che da una parte
parlano di sostenibilità e dall’altra incentivano l’estrazione in
Serbia. Il risultato è che chi si batte per l’ecologia è accusato di
essere “anti-europeo” o “nemico del progresso”, mentre il
governo, che pure invoca apertamente sentimenti nazionalisti e
legami con Mosca, è considerato “alleato” dell’Europa. È una
situazione schizofrenica, che fa sentire molti di noi smarriti sul
piano emotivo.

In sintesi, questa confusione regna ovunque ci sia un tentativo di
riscrivere la storia o di manipolare i fatti per ragioni politiche. La
cultura, che dovrebbe far emergere i nodi scomodi, viene spesso
repressa o marginalizzata. Chi prova a portare alla luce tabù
storici rischia di essere messo al bando, additato come “anti-
patriottico” o avversario delle “tradizioni” e della “famiglia”.
Pensiamo alle passeggiate studentesche che hanno collegato le
città serbe nel 2024, trasformando gli spazi pubblici in forum di
dibattito e luoghi di performance, e che sono un esempio di
politiche dal basso. Le scuole primarie, i centri culturali e
sportivi, le biblioteche e i musei locali aprono le loro porte per
accogliere gli studenti e ascoltare i loro messaggi di libertà,
giustizia sociale, responsabilità e solidarietà.

In definitiva, è un clima davvero difficile, e credo che la chiave
stia nel continuare a raccontare e documentare ciò che è stato
taciuto, per riaprire gli spazi di dialogo e ricordare che le politiche
culturali dovrebbero servire a includere, non a censurare.
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LE EMOZIONI DELLA DEMOCRAZIA 04
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SOSTE

La soggettivazione collettiva e la città
CARMINE PISCOPO

CITTÀ PUBBLICA E CITTÀ COLLETTIVA: Universum e Multiversum
Se una lunga tradizione di studi ci consegna l’immagine della
Città Pubblica come un Universum governato da Istituzioni
(secondo principi di imparzialità, equità e amministrazione del
patrimonio dei cittadini), la Città Collettiva è lo spazio di quanti
abitano e attraversano ogni giorno la città, con il proprio carico di
attese, immaginazioni, bisogni, perfino di conflitti. Un
Multiversum cangiante, che assume dentro sé proiezioni e
contraddizioni della città e ne chiede il cambiamento, secondo
indirizzi condivisi, che da sempre legano l’esistenza dei luoghi
alla collettività. Così la città collettiva risale le radici della sfera

pubblica per orientarne politiche, dialettiche, attuazioni e guarda
al fiorire di Nuove Istituzioni, quali luoghi democratici aperti alla
sfera della decisionalità tutta. Ovunque tale spinta sia stata accolta
senza pregiudizi e nelle sue espressioni autentiche, essa ha
mostrato quanto il suo apporto abbia concretamente dato vita
all’elaborazione di un pensiero progressivo, insieme con
realizzazioni di progetti e di opere, le cui forme e ragioni
appaiono profondamente mutate rispetto alle previsioni iniziali
formulate in seno alla sfera pubblica.

WHAT’S THE CITY?
“What’s the city but people?”, fa domandare William
Shakespeare ad un tribuno nel Coriolano (a.III, sc.1), rilanciando,
quel pensiero latente, mai sopito, che di una Città non vede le sue
sole mura, quanto, anche, il portato della sua soggettivazione
collettiva.

E cos’altro è l’Amministrazione pubblica se non il campo ove
trovano ideazione e attuazione le fondamentali espressioni dei
diritti essenziali delle collettività, insieme con un quadro di
proiezioni en avant?
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Se da questo incontro, nella Città di Napoli, si sono generati
numerosi atti volti all’affermazione dell’interesse collettivo e
dell’utilità sociale, altrettanto la sfera della soggettivazione
collettiva ha potuto riconoscere lo spazio di una nuova
dimensione, entro cui hanno preso vita progettualità da sempre
vive, insieme con immagini biografiche della vita della città,
divenendo espressive della sfera del “Comune”. Un processo,
questo, di natura complessa, che trova riferimento in una estesa
letteratura, sulle concrete realizzazioni di spazio politico, urbano e
di influenza delle politiche culturali. Dall’attivazione dei percorsi
di neo-municipalismo, alle consulte, agli audit, agli osservatori,
all’istituzione di luoghi di assemblearismo democratico fondati
sulla partecipazione diretta, sul confronto e finalizzate alla

formalizzazione delle scelte: è, questo, il terreno del fiorire delle
Nuove Istituzioni. Queste sono il risultato di un processo di
costruzione di nuovi luoghi, attraversati dalla passione e
determinazione di collettività agenti entro percorsi volti a definire

un nuovo metodo inerente alla sfera della decisionalità1. Quando
si parla di decisionalità, ci si riferisce non a una generica cessione
di sovranità, ma alla costruzione di uno spazio politico diverso,
un quadro più ampio di rispetto di reciproche autonomie,
passioni, immaginari. È qui, che la Città Collettiva propone un
patrimonio di forme inedite a partire dal terreno delle
condivisioni, oltre il cortocircuito derivante dal sovrapporsi di
conflitti di competenze.

IL CASO NAPOLI
È alla luce di questi principi, che la Giunta de Magistris, sin dal
suo insediamento (2011), si è incentrata nell’individuazione di
percorsi amministrativi tesi a dare forza a un dibattito etico,
civile, giuridico, ambientale, fortemente imperniato sulle forme
d’uso del patrimonio pubblico, per il prevalente interesse
collettivo. Un percorso, nel quale sono confluiti, nel tempo,
numerosi contributi di esperti ed esperte in ambiti come quello
giuridico, artistico, delle professioni culturali, della ricerca
nazionali e internazionali. Tra i tanti, va ricordato il fondamentale
contributo di Stefano Rodotà, Presidente della Commissione Beni
Comuni, come di Paolo Maddalena, Vicepresidente Emerito della
Corte Costituzionale, insieme con gli apporti di estese e
ramificate reti di ricercatori e ricercatrici formali e informali

nazionali e internazionali, a partire dalla rete costituitasi attorno ai
beni comuni innervate da studiosi/e, attivisti/e, artisti/e,
citymaker, practitioner, che animano lo spazio delle pratiche e il
dibattito delle città. Una gran mole di studi confluiti in atti
amministrativi e in delibere (tradotte poi in diverse lingue), che
hanno riattraversato il corpo del patrimonio pubblico, rileggendo
le sue relazioni con le Istituzioni e le collettività e aprendo squarci
significativi sul legame inscindibile tra luogo e collettività, come,
in senso giuridico, sulle relazioni tra Stato, Comunità e paesaggio.
È qui, che la categoria dei “beni comuni”, intesi quali beni
sottratti all’uso esclusivo di parte, al mancato uso sociale, e
funzionali all’esercizio dei diritti fondamentali delle collettività,
diviene centrale.

USI CIVICI, REDDITIVITÀ CIVICA E RIGENERAZIONE URBANA
Non senza difficoltà, attraverso delibere costituzionalmente
orientate, il Comune di Napoli ha inteso riaffermare la “proprietà”
collettiva del patrimonio pubblico, in uno, con il proprio
paesaggio. È il caso, ad esempio, dell’ex Asilo Filangieri, dove
una collettività intera ha fatto da apripista nel riaffermare il valore
della “cultura bene comune”, dando vita, in un percorso anche
conflittuale con l’Amministrazione, a luoghi di elaborazione
artistica e di produzione culturale non esclusiva. O, del complesso
dismesso dell’ex Ospedale Psichiatrico Giudiziario di
Sant’Efremo Nuovo, come dell’ex carcere dismesso dell’ex
Filangieri, come, ancora, dell’ex Ospedale Militare sito nei
Quartieri Spagnoli, dove in modo diverso in ognuno di questi casi
numerose associazioni insieme con le comunità di abitanti e
l’Amministrazione hanno dato vita a piani congiunti come il
Piano di Azione Locale del già citato ex Ospedale Militare. Questi
sono solo alcuni percorsi, le cui destinazioni non potevano che
essere indirizzate verso una “ripubblicizzazione” del bene –
concetto, questo, singolare per un bene pubblico, per sua natura
inalienabile – ma non per un bene culturale, nella sua piena
restituzione alla collettività. Divenendo, così, luoghi di redditività

civica, di elaborazione del pensiero, di formazione artistica, di
produzione culturale, oltre che di produzione di socialità. In
breve, una riaffermazione della nozione di pubblico, di collettivo
e di “comune”, costruita attraverso una rete di relazioni con i
luoghi, le cui tracce, riconoscibili, hanno nel tempo strutturato
stratificazioni di forme e di immaginari profondi nelle nostre città
e territori. Questo ha riguardato luoghi essenziali per la vita delle
collettività, quali, ad esempio, l’area di Scampia, con le sue Vele,
o la trasformazione dell’ex area siderurgica di Bagnoli-Coroglio,
o, ancora, del lungomare di Napoli, dei quartieri dei Vergini,
Cristallini e Sanità, del waterfront cittadino, o dell’ex area Nato,
luogo di logistica militare, da sempre negato alle collettività, nel
suo rendersi nuovamente disponibile.

Casi, questi, che hanno richiesto, a partire dalle istanze poste dalle
stesse collettività, l’attivazione di nuove forme di
pubblicizzazione e di nuovi strumenti per la partecipazione,
superando le forme consolidate, in favore di una rappresentanza
diretta, con opportuna reciproca pubblicizzazione presso i luoghi
che via via si aprivano alle trasformazioni. Un insieme complesso
di azioni, che ha portato alla definizione di Osservatori e di Audit
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con compiti precisi (ratificati anche in sede di Consiglio
comunale), tavoli di lavoro aperti a esperti sollecitati anche dalle
collettività con confronto pubblico, assemblee plenarie con Enti,
Università e Istituzioni, momenti di approfondimento e di
scrittura congiunta degli atti da approvare. Alternando, di volta in
volta, il luogo dell’incontro: dalle piazze alle aule del Consiglio,
ai luoghi riconosciuti dalle collettività, alle sale municipali, ai
parchi pubblici, alle sedi istituzionali e delle direzioni centrali,
fino a Montecitorio, dove anche si sono svolti incontri congiunti
con i diversi Governi che si sono succeduti nel tempo.

“COSA VUOLE SCAMPIA? TUTTO!” Le assemblee territoriali
che hanno preso vita a Bagnoli, a partire dal 2015 hanno
dimostrato con chiarezza quanto la città fosse contraria al
commissariamento di più di 300 ettari di territorio cittadino
prospiciente sul mare, che il Governo, attraverso l’art. 33 della cd.
Legge “Sblocca Italia”, aveva decretato. Attivando, così, insieme
con l’Amministrazione, un complesso di azioni, culminate, con
l’Ordinanza del Consiglio di Stato e la pronuncia della Corte
Costituzionale e decretando la necessità di un piano coordinato
con le rappresentanze democraticamente elette e con le collettività
di riferimento. Processi, questi, avvenuti non senza attraversare la
conflittualità tipica di spazi di vertenza e di riflessione comune.
Giungendo, così, alla definizione di un Programma di
Risanamento Ambientale e di Rigenerazione Urbana approvato
dai Ministeri competenti e ratificato dal Presidente della
Repubblica, nel 2019.  Analogamente, le assemblee territoriali
originatesi nei quartieri di Scampia, in uno con l’Università e
l’Amministrazione comunale, hanno prodotto la redazione di

progetti, poi finanziati e messi a gara, di cui le collettività si sono
sentite realmente autrici. Percorsi, questi, che hanno dovuto fare i
conti con la rabbia, il senso di abbandono e di impotenza di intere
collettività, nel loro sentirsi soggetti anonimi di sforzi, di
privazioni, di condizioni di invivibilità, originatesi già dagli anni
’80, a partire dalle prime proteste portate avanti dal “Comitato
Vele” e dal “Popolo delle Vele”. “Siamo sognatori abusivi!” è lo
slogan che ha accolto l’Amministrazione comunale, nel varcare i
confini dello spazio abitato delle Vele e le soglie dei suoi “mostri
di cemento”. Per registrare, ancora, quanto la medesima
collettività, che le narrazioni dominanti avevano assoggettato per
sempre a quelle di Gomorra (“non siamo uno zoo!”), abbia saputo
generare, con forza e determinazione, una centralità umana ed
esistenziale, lontana dagli incantesimi del tempo sospeso.
L’abbattimento della Vela Verde, nel 2020, l’approvazione dei
progetti esecutivi relativi alle altre tre Vele, insieme con un
articolato complesso di progetti riguardanti la rigenerazione
dell’intera area, che hanno visto anche l’inaugurazione del nuovo
Dipartimento universitario di Scienze Infermieristiche, hanno
segnato un punto davvero alto nell’implementazione delle
politiche pubbliche, nel rafforzamento della coesione territoriale
derivante da tali percorsi innervati, nella valorizzazione
dell’immaginario collettivo, come nella concreta realizzazione di
progetti di rigenerazione urbana. All’interno di tali processi, ogni
vertenza, figlia di radicalità, come ogni senso di abbandono
percepito dalla collettività da parte delle Istituzioni, hanno potuto
trovare spazio entro politiche innervate di relazioni comuni, di
immaginari condivisi e di dinamiche agenti.

LA PARTECIPAZIONE AL PIANO URBANISTICO COMUNALE E L’USO
TEMPORANEO DELLE ATTREZZATURE PUBBLICHE
L’insieme delle questioni sin qui affrontate hanno trovato un
ulteriore rispecchiamento nel “Documento di Indirizzi” e nel
“Preliminare-Documento Strategico” del Piano Urbanistico
Comunale di Napoli, approvati, rispettivamente, nel 2020 e nel
2021. Il lavoro condotto in materia di beni comuni trova, così, nel
Documento Strategico del Piano Urbanistico Comunale (dal
titolo, “Città, Ambiente, Diritti, Beni Comuni”) un proprio assetto
e una propria codificazione, sulla scorta di un lungo dialogo
condotto dall’Amministrazione con le Assemblee e con
l’Osservatorio Permanente sui Beni Comuni e i percorsi di
Neomunicipalismo della Città di Napoli. Percorsi, questi, che
ancora oggi rilanciano, su scala nazionale, la necessità di un
aggiornamento giuridico in materia di “Commons”, come peraltro
sollecitato da più parti. Va ancora qui segnalato il lungo lavoro
istruttorio e di partecipazione collettiva confluito
nell’approvazione della delibera del 2017 per l’uso temporaneo di
attrezzature pubbliche dismesse, senza modifica della
destinazione urbanistica, finalizzata alla valorizzazione del
patrimonio pubblico non utilizzato o in stato di abbandono. Essa
fissa indirizzi e azioni relativi alla creazione di Comunità civiche

urbane, alla sperimentazione di usi temporanei, alla fruizione di
chiese del Centro storico non più adibite al culto, alla creazione di
Comunità agricole temporanee per i giovani e orti didattici sociali
e di quartiere, alla realizzazione di nuove forme dell’abitare
collettivo, per l’accoglienza a rotazione di persone e famiglie.

Il lungo percorso iniziato nel 2011, tra i suoi successi, difficoltà,
trova nel corpus delle Delibere dei Beni Comuni il suo perno più
significativo, secondo principi e indirizzi largamente percepiti in
Europa. Come, ad esempio, nella Convenzione Europea del
Paesaggio (Firenze 2000), che dispone ad asse centrale del
discorso valori comunitari, secondo cui l’identità di un luogo non
è data da valori astratti, quanto, piuttosto, dal riconoscimento dei
valori che le collettività di riferimento danno di quei medesimi
luoghi. Un approccio, questo, dell’Europa, che vuole
ulteriormente sottolineare la necessità di definire, nelle politiche
pubbliche, assetti coerenti tra il piano delle scelte amministrative
e i valori che legano le comunità a un luogo. Principio, questo,
ulteriormente ribadito dalla Corte di Cassazione, allorché
individua, attraverso precisi richiami, la necessità di operare un



- 24 -

passaggio dallo Stato-Apparato allo Stato-Comunità. Per quanto
complesso da affrontare, tutto ciò, e non privo di ostacoli, si
ritiene che entro tali nodi si renda una maggiore possibilità di
incontro (per non dire di convergenza) tra due diverse sfere: la
pubblica, con il proprio carico di azioni amministrative e di attese
politiche, e la collettiva, nel suo portare avanti, in forma di

soggettivazione, idee, immaginazioni, come un portato che spesso
viene da lontano e innerva passioni ed emozioni. È qui, che la
vertenza si può trasformare in dialettica politica, e la rabbia,
derivante dall’isolamento e dal senso di impotenza, in impegno
civile costruttivo.

STAGIONI POLITICHE E PRINCIPI GIURIDICI
Se numerosi appaiono ancora i nodi da sciogliere e se ogni
stagione politica necessita di revisioni, messe a punto,
trasformazioni, perfino cambiamenti di direzione, il dibattito che
si va oramai diramando e stratificando a partire dalla città di
Napoli indica con chiarezza principi giuridici, etici, civili,
amministrativi, politici che sollecitano la sfera dei “beni comuni”.

Al centro, sono il superamento della pianificazione
autoreferenziale, il potenziamento dell’immaginario collettivo,
l’attraversamento democratico degli spazi di conflitto, l’uso
condiviso dei nostri beni e la salvaguardia del nostro ambiente
che insieme compongono l’idea di città collettiva. E, con essi, il
nostro futuro e il respiro delle generazioni che verranno.

NOTE
Per una trattazione più esaustiva, si vedano, tra gli altri, i due volumi a firma di Carmine Piscopo e di Daniela Buonanno, “La Città
Collettiva. Esperienze” e la “Città Collettiva. Riflessioni”, LetteraVentidue, Siracusa 2024. Ancora, cfr. P. Maddalena, Il territorio bene
comune degli italiani, Donzelli, Roma 2014; G. Micciarelli, Introduzione all’uso civico e collettivo urbano, in “Munus”, 1, 2017; N.
Capone (a cura di), Rapporto sui beni comuni a Napoli, Istituto Italiano di Studi Filosofici, Napoli 2021.

ABSTRACT

During the decade spanning 2011-2021, the City of Naples placed a complex policy at the heart of its administrative
agenda aimed at safeguarding common goods. These goods are integral to exercising essential community rights, engaging

with the diverse needs, aspirations, and visions of the Collective City. This article details the efforts of a transformative
journey that shifted the emphasis from the notion of “public” to “collective,” encompassing initiatives ranging from
protecting public water resources and defending the territory and environment to socially enhancing heritage values and

transforming urban landscapes. Additionally, cultural policies and participatory management were prioritized. Naples,
pioneering in Italy by establishing the first Department of Common Goods, propelled the sphere of the “Common” as a

natural manifestation of the Collective City. This text outlines the coordinates of this initiative by describing the notion of
the Collective City and the new tools adopted to foster collective decision-making through close collaboration with
communities.

Fonte: https://www.agenziacult.it/letture-lente/politiche-per-la-cultura/la-soggettivazione-collettiva-e-la-citta/

TORNA ALL'INDICE



- 25 -

LE EMOZIONI DELLA DEMOCRAZIA 05

SOSTE

I beni comuni emergenti, le politiche
culturali e il diritto alla città

MARIA FRANCESCA DE TULLIO

Creatività e diritti nascono legati perché tanti diritti – sanità,
scuole, servizi pubblici, cultura e altri – sono ancora da realizzare
in concreto, a causa delle discriminazioni per genere,
provenienza, lingua, religione o altre condizioni economico-
sociali. Queste disuguaglianze limitano non solo i diritti, ma
anche l’immaginario delle garanzie che ci sembra di poter
‘realisticamente’ ottenere: oggi consideriamo come tutela
essenziale quanto in altre fasi storiche non era riconosciuto o
addirittura era punito dalla legge, come il suffragio universale,
l’autodeterminazione sessuale di tutti i generi, lo sciopero... Sono
stati i desideri, le indignazioni e le lotte delle soggettività
coinvolte – razzializzate, sfruttate, discriminate per genere… – ad
affermare questi diritti. Per questo, si può affermare che la salute
della democrazia si misuri dalla tensione a ridistribuire le risorse
e salvaguardare gli spazi di creazione e dissenso.

Lo stesso termometro ci mostra oggi una democrazia precaria, in
quanto attraversata da tensioni che restringono gli spazi di
autodeterminazione. La ‘questione meridionale’ è una di queste
tensioni, oggi aggravata dalla legge sull’autonomia differenziata
(l. 86/2024), che attua l’articolo 116 della Costituzione – come
revisionato nel 2001 – con la possibilità di attribuire maggiori

poteri e risorse ad alcune Regioni, come già richiesto da quelle
più economicamente avvantaggiate. La legge lascia da parte le
esigenze di ridistribuzione territoriale, perché a fronte delle
maggiori risorse destinate alle Regioni ‘differenziate’ non mette
in sicurezza la possibilità per le altre di finanziare tutti i necessari
servizi pubblici; inoltre, le procedure previste tendono a
marginalizzare il Parlamento, laddove la regia è lasciata alla
negoziazione tra Governo e Regioni. Nell’equilibrio tra poteri, ciò
significa compromettere ulteriormente il ruolo del Parlamento,
che non solo è l’organo direttamente eletto daз cittadinз, ma è
anche il luogo privilegiato per l’espressione di minoranze e
opposizioni. Ciò avviene nel corso di un dibattito istituzionale che
ha progressivamente delegittimato il Parlamento stesso, portando
dapprima alla sua riduzione numerica e oggi a una nuova
proposta di revisione costituzionale che, in buona sostanza, lo
esporrebbe continuamente al ricatto politico del Governo. Infatti,
il Presidente del Consiglio – peraltro con l’ancora maggiore
legittimazione che gli deriverebbe dall’elezione diretta – ha un
evidente potere di pressione sul Parlamento, se è vero che le
Camere si sciolgono quando votano la sfiducia al Governo per
marcare una discontinuità con il Presidente del Consiglio in
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carica. Parliamo, dunque, di una democrazia che
progressivamente restringe gli spazi della solidarietà e del
dissenso dentro e fuori le istituzioni, mentre si approva un

disegno di legge mirante ad aggravare la repressione penale per
diverse forme di dissenso, inclusa la ‘resistenza passiva’, quindi
la disobbedienza civile e non violenta.

OCCUPAZIONI CULTURALI E NUOVE FORME DI PARTECIPAZIONE
DEMOCRATICA
La situazione descritta rende tanto più essenziale guardare a come
la cultura possa mettersi al centro di nuove passioni e forme
organizzative della partecipazione politica, capaci di affrontare
questa crisi delle forme rappresentative e tramutare il senso di
precarietà e indignazione in un processo trasformativo delle
istituzioni stesse.

Un esempio in questo senso sono gli spazi artistici e culturali
occupati in ottica antiausteritaria dopo la crisi del 2008. Questi
ultimi hanno rivendicato i diritti sociali quando i discorsi
istituzionali presentavano il loro sacrificio come unico orizzonte
di crescita possibile. Così è avvenuto al Teatro Valle (Roma) nel
2011, e con Macao (Milano), Sale Docks (Venezia), l’Asilo
(Napoli) e altri. Questi luoghi sono stati presidiati come zone da
difendere, ma anche terreni di pratiche alternative concrete:
decisioni assembleari senza deleghe, comunità mutualistiche e di
cura, rapporti non escludenti.

L’Asilo in particolare, nasce nel 2012 quando un collettivo di
lavoratorǝ dell’arte, della cultura e dello spettacolo ha liberato e
aperto alla città un immobile di proprietà comunale, l’ex Asilo
Filangieri, in stato di sottoutilizzo e affidato in concessione alla
Fondazione Forum Universale delle Culture. Successivamente,
l’esperimento è diventato un susseguirsi di assemblee pubbliche,
che hanno elaborato con il metodo del consenso delle regole di
fruizione e gestione dello spazio, basate sulle pratiche concrete
che si stavano sperimentando. Oggi l’Asilo è un centro culturale e
uno spazio polifunzionale gestito con assemblee aperte a
chiunque, in regime di uso mai esclusivo, ma in condivisione o
turnazione, e basato su principi di antifascismo, antirazzismo e
antisessismo. Questo autogoverno comunitario è stato
formalmente riconosciuto dal Comune come ‘uso civico e
collettivo urbano’, strumento giuridico nuovo proposto dalla
comunità mediante un uso creativo del diritto, che è stato utile a
sottrarre un immobile pubblico alla privatizzazione, rivendicando
la ‘redditività civica’ di simili spazi pubblici destinati a usi civici,
sociali e culturali.

© Foto di Federico Esposito Alaia

Si tratta di un percorso che non è mai stato lineare e certo, ma ha
fatto dei propri errori e delle proprie vulnerabilità un’occasione di
apertura, condivisione e sensibilizzazione su quelle passioni
civiche e politiche che rappresentano il senso profondo

dell’esperienza. Di questo percorso sono un segno gli ‘appelli’
che hanno scandito alcuni momenti cruciali di questa realtà,
mirando a promuovere una responsabilità sempre più ampia e
diffusa nei confronti del bene comune.
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L’Appello per l'Asilo della Conoscenza e della Creatività (2012),
nella fase iniziale dell’esperienza, è una chiamata alle arti libere
da tutti quei fattori che soffocano e opprimono l’arte: la
concentrazione delle risorse, la carenza di accountability, le
difficoltà di attivare politiche culturali «che vadano oltre la
temporaneità delle esperienze di governo locali e le reiterate
dinamiche dello “spoil system”». Similmente, l’Appello per una
nuova stagione di politiche culturali (2021) [2] reagisce allo
sgomento della pandemia, ma anche alla nuova mobilitazione deǝ
lavoratorǝ dello spettacolo, derivante dalla rabbia collettiva per la
nuova invisibilizzazione del lavoro artistico, elogiato nei discorsi
come fattore di ‘consolazione’ della società, ma trascurato nella
ridistribuzione delle risorse. L’appello propone politiche basate su
«azioni ‘infrastrutturali’, mutualistiche e cooperanti, in grado di
fare sistema e sostenere l’intero tessuto senza escludere
nessuno/a», ma anzi sostenendo attivamente i pubblici, gli spazi e
le pratiche più precarie.

Un appello per costruire in comune lo spazio urbano e difendere i
beni comuni naturali (2019) ha difeso il riconoscimento giuridico
dei ‘beni comuni emergenti’, cioè spazi che sono individuati

come beni comuni dalla comunità di riferimento (Micciarelli
2014), aperti all’uso e alla gestione diretta della comunità stessa
[1]. La rivendicazione giuridica ha fatto leva su un insieme di
principi costituzionali ancora inattuati – l’uguaglianza, la
funzione sociale della proprietà e la compatibilità sociale
dell’impresa, i diritti politici, la sussidiarietà orizzontale – per
affermare che la comunità può partecipare al governo del
territorio anche rendendosi responsabile della valorizzazione
sociale di uno spazio pubblico culturale. In questo modo, i ‘beni
comuni emergenti’ si propongono altresì come ‘nuove istituzioni’.

Infine, l’Appello alle associazioni per progetti educativi e di
formazione con i/le giovani del quartiere (2022) è partito da
alcuni atti di vandalismo verificatisi nello spazio, per rilanciare la
necessità di trasformare il quartiere in una comunità educante,
capace di rifondare i propri spazi di relazione – tra persone adulte
e non – su basi solidali, non gerarchiche, non competitive e non
escludenti.

I BENI COMUNI COME PROCESSO ‘ESPOSTO’
Tutti questi appelli mostrano che i beni comuni sono processi
‘esposti’, i quali con l’interdipendenza e la relazione si aprono a
complessità aggravate dalle tendenze strutturali in atto, che
comportano la necessità di difendere ogni giorno lo spazio da
altre modalità d’uso basate sul profitto, sulla competizione,
sull’esclusione, sulla violenza. Per questo l’aspetto pedagogico
dei beni comuni – riportato nell’ultimo appello citato – è

emblematico della necessaria e difficile alleanza di fiducia tra
questi spazi e tutte le altre soggettività che vivono il margine della
città: assemblee politiche, arte sperimentale ed emergente, attività
mutualistiche diventano luoghi per sperimentare e rivendicare
anche altrove i diritti sociali negati dalla precarietà e dall’erosione
dello spazio pubblico.

© Foto di Federico Esposito Alaia

https://www.exasilofilangieri.it/appello-ad-una-citta-che-forse-esiste/
https://www.exasilofilangieri.it/appello-alle-associazioni-per-progetti-sul-disagio-minorile-nel-quartiere/
https://www.exasilofilangieri.it/appello-alle-associazioni-per-progetti-sul-disagio-minorile-nel-quartiere/
https://www.exasilofilangieri.it/appello-benicomuni/
https://www.exasilofilangieri.it/appello-benicomuni/
https://www.exasilofilangieri.it/appello-alle-associazioni-per-progetti-sul-disagio-minorile-nel-quartiere/
https://www.exasilofilangieri.it/appello-alle-associazioni-per-progetti-sul-disagio-minorile-nel-quartiere/
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Esperienze partecipative come i beni comuni rifiutano la risposta
repressiva al disagio sociale, sostenendo con fermezza, con le
pratiche e non con visioni astrattamente idilliache, la possibilità di
un diverso tipo di relazione e di diverse politiche pubbliche. Ciò
significa costruire competenze del tutto nuove per attraversare
tutto quanto può accadere in una comunità che accetta la sfida di
provare a essere aperta e orizzontale: conflitti interni ed esterni,
repressione, iniqua distribuzione delle risorse, precarietà
personali, posizioni di potere che si creano volontariamente e
involontariamente nell’assemblea, modelli escludenti e patriarcali
interiorizzati nella nostra quotidianità, ma anche un’ampia
gamma di personalità, stati d’animo, passioni ed emozioni che

ogni giorno possono nutrire e compromettere l’esistenza stessa
dell’esperienza. A questo si aggiunge un contesto sociale già
articolato, quale il centro storico di Napoli, ulteriormente
complessificato dalla pandemia e dal cambiamento delle
maggioranze a livello nazionale e locale nel 2021-2022, con i
conseguenti cambiamenti strutturali in linea con il ‘patto per
Napoli’ stipulato tra il Governo e la città: la finanziarizzazione di
ampi pezzi di patrimonio comunale, la contrazione delle risorse
impiegate nei beni comuni, la messa in discussione della
municipalizzazione del servizio idrico. Di fronte a questi eventi, i
beni comuni sono luoghi di resistenza, ma anche di costruzione di
alternative nel lungo periodo.

LA PEDAGOGIA DEI BENI COMUNI
Il riconoscimento delle policy dei beni comuni implica dunque il
riconoscimento di tutti questi saperi che si apprendono mediante
la pratica e la riflessione collettiva sulla pratica stessa, come
avvenuto a livello locale con leminate dal Comune – un
Osservatorio sui beni comuni e una Consulta di Audit del debito –
selezionate per le loro competenze attiviste.

Riconoscere questi processi formativi significa valorizzare la
trasmissione dei saperi orizzontale tra diversi livelli di esperienza,
l’interdisciplinarità, l’orientamento a rendere possibile ad altrǝ
partecipare alla cura del bene comune, la fiducia e lo spazio di
sperimentazione, la valorizzazione del contributo di tuttǝ,

l’attenzione a tutte le persone [3]. La pedagogia dei beni comuni
invita dunque anche a ripensare su più vasta scala la formazione
personale e professionale basata sull’iperspecializzazione e
orientata da quanto il mercato richiede. Inoltre, l’apprendimento
in una realtà mutualistica e solidale è fondato
sull’autodeterminazione e sul contributo alla società, escludendo
che la formazione debba passare per la precarizzazione e lo
sfruttamento dei tirocini e dell’alternanza scuola-lavoro. Il
riconoscimento delle competenze è ripensato, con la
valorizzazione delle competenze stesse nel loro contesto,
mediante un processo di scambio e condivisione di conoscenze.

https://commonsnapoli.org/nuove-istituzioni/osservatorio-beni-comuni/
https://commonsnapoli.org/nuove-istituzioni/consulta-audit/


- 29 -

© Foto di Federico Esposito Alaia

Queste modalità sono quelle che l’Asilo prova a portare nel farsi
motore di una comunità educante nel quartiere, in dialogo anche
con il disagio delle giovani persone a rischio dispersione e
criminalizzazione, oggi alimentato dalla pandemia e dall’erosione
dello spazio pubblico dovuta a processi di turistificazione e
mercificazione. Artistǝ ed educatorǝ hanno prestato e prestano ore
del proprio lavoro per costruire insieme la possibilità di relazioni
nuove, dove la condivisione di linguaggi e percorsi artistici
diventa strumento di espressione ed elaborazione sullo spazio e la
realtà che condividiamo. È un processo dall’esito mai scontato,
perché compromesso in origine dalle condizioni strutturali del

centro storico di Napoli, dove l’assenza di politiche ridistributive
ha ristretto l’orizzonte delle pretese possibili e ha sempre più
sdoganato la sacrificabilità della persona e dei suoi diritti. In
questo contesto, la pedagogia è un gesto d’amore ed empatia di
fronte alla dolorosa presa d’atto della tuttora carente assunzione
di responsabilità delle istituzioni di fronte ai dati sconfortanti
sulla dispersione scolastica, con la ferma consapevolezza
dell’impossibilità di un esperimento di emancipazione artistica
che non consenta al tempo stesso l’emancipazione di tutte le
soggettività che abitano lo stesso spazio.

© Foto di Federico Esposito Alaia
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In questo modo, come in altri sperimentati in tutta Europa, le lotte
deǝ lavoratorǝ dell’arte e della cultura insegnano che la pratica
democratica ha bisogno di mediazioni, autoriflessioni e pratiche
immaginanti per realizzare ogni giorno l’emancipazione di tuttǝ.
Solo accettando questa premessa si può riconnettere quel tessuto

partecipativo che oggi sembra lontano dalla rappresentanza. Di
qui si può ripartire per ricostruire politiche pubbliche che a partire
dalle entità locali, fino al livello nazionale e dell’UE, tornino a
parlare il linguaggio dei diritti – invece che dei privilegi –
costruendo uguali garanzie in tutti i territori e per tuttǝ lǝ abitanti.

NOTE
[1] Per una bibliografia di opere scientifiche e reportage sul caso, si veda: https://www.exasilofilangieri.it/approfondimenti-e-reportage/
[2] L’appello è stato scritto in sinergia con il lavoro di ricerca sulle cultural policy portato avanti in Cultural and Creative Spaces and
Cities, finanziato dal programma UE Creative Europe (www.spacesandcities.com)
[3] Il legame tra la trasmissione delle competenze e i commons è stato approfondito da l’Asilo nel progetto BASICC – Building Alternative
Skills to Implement Creativities and Commons, finanziato dal programma UE Erasmus+ Call: [ERASMUS-EDU-2022-PI-ALL-INNO] —
[Partnerships for Innovation: Alliances].
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Micciarelli, I beni comuni e la partecipazione democratica. Da un “altro modo di possedere” ad un “altro modo di governare”, in Iura
Gentium, Vol. 11(1)/ 2014.

ABSTRACT

This article explores the intersection of cultural policies and the right to the city, emphasizing how creative spaces like
L’Asilo and other self-managed venues in Italy challenge traditional notions of legality and public participation. In the
wake of the 2008 crisis, these spaces have become centers for collective imagination, fostering mutualistic communities

and alternative governance models. The article highlights how these initiatives have used creative legal frameworks to
secure rights and recognition for informal communities, thereby redefining civic responsibility and public resource

management. The discussion also addresses the broader European context, underlining barriers to participation in cultural
funding and advocating for inclusive, cooperative cultural policies that prioritize access for young and precarious groups.
Ultimately, the article underscores the need for pedagogies of commons capable of building new civil passions, demanding

the accountability of public powers and advocating for a democratic practice rooted in creativity, social, and territorial
justice.

Fonte: https://www.agenziacult.it/letture-lente/politiche-per-la-cultura/i-beni-comuni-emergenti-le-politiche-culturali-e-il-diritto-alla-citta/

TORNA ALL'INDICE

https://www.exasilofilangieri.it/approfondimenti-e-reportage/
https://www.spacesandcities.com/
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SOSTE

Capitali europee e italiane della cultura:
una carovana di sogni infranti

CHRIS TORCH

I TEMPI SONO CAMBIATI
Gli architetti e gli urbanisti progettano nuove funzioni per edifici
ormai vetusti, praticando un riciclo “archi-culturale”. Il
programma Capitale Europea della Cultura (ECoC), inaugurato
nel 1985, ha creato un nuovo spazio per il Progetto Europeo; oggi
quello spazio va re-immaginato, affidandogli compiti diversi ma
con la stessa dose di immaginazione che accompagnò la nascita
del titolo.

Nel 1985 nacque un sogno. Quarant’anni più tardi, la sfida delle
città capitali della cultura, pur avendo generato innumerevoli
innovazioni e nuove dimensioni culturali, somiglia sempre più a
una carovana di sogni infranti.

INTERVENTO POLITICO
Come in ogni ambito della vita, qualsiasi ingerenza ideologica in
un processo culturale non è mai una buona idea. Le origini di una
“capitale della cultura” erano partecipative, celebrative, pensate
come strumento essenziale per costruire il Progetto Europeo.

Il concetto originale – designare una città per le sue ambizioni
culturali e per la sua diversità europea – è stato lentamente eroso
fino a diventare una competizione basata su criteri complessi,

talvolta in conflitto fra loro, e certamente sull’obbligo di reperire
il budget necessario. Un esempio: viene data priorità al branding e
al turismo, ma allo stesso tempo è necessario dimostrare una
strategia sostenibile e verde. Sembra irresponsabile concentrarsi
su voli, pernottamenti e grandi eventi spettacolari. Eppure, questo
è uno dei criteri richiesti.
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Chi stabilisce criteri tanto intricati? L’equilibrio oscilla in modo
incerto tra la Commissione europea – ideatrice e insieme arbitro
del programma – e le strutture politiche cittadine o regionali, che
ne sono finanziatrici e attuatrici.

La mia esperienza con numerose città ECoC – sia candidate sia
vincitrici del titolo – a cui ho partecipato sia in veste di
consulente artistico sia all’interno di grandi progetti finanziati
dall’UE, mi ha permesso di assistere al lento logorarsi dell’idea
originaria.

La politica può insinuarsi da ogni porta, i bilanci vengono gonfiati
o calcolati con leggerezza. La giuria della Commissione Europea,
incaricata sia di valutare che di monitorare le competizioni,
dispone di strumenti limitati – se non inesistenti – per riformare o
negoziare, dal momento che l’UE stessa non è co-finanziatrice.

Quando, nei rapporti di monitoraggio su Timișoara 2021/23 e
Matera 2019, il Panel ha ribadito l’urgenza di onorare le promesse
economiche locali e nazionali, gli interessi politici hanno voltato
lo sguardo altrove: improvvisamente non spettava più all’UE
decidere. Eppure erano state proprio quelle stesse autorità locali,
regionali e statali a promettere qualsiasi cosa pur di vincere. Le
due capitali, per fortuna, si sono rialzate; ma l’impatto, tardivo e
modesto, è rimasto ben lontano da quanto sognato nei bid book
(dossier di candidatura).

I contributi strategici e di lungo periodo alle politiche culturali di
Matera 2019 e Timișoara 2021/23 (e di molte altre città
candidate) di rado si sono concretizzati, e i sogni si sono
trasformati in promesse infrante.

PROCESSO E CONFLITTO
Man mano che la responsabilità connessa al titolo di European
Capital of Culture si faceva più imponente e dispendiosa, le città
designate diventavano via via più minute e povere. Le strutture
politiche locali, chiamate a finanziare l’impresa, dovevano
rendere conto di ogni euro speso, mentre l’Europa non possedeva
più né la fiducia né le risorse per sostenere una maestosa visione
di scambio interculturale. Così, dopo che nei primi vent’anni del
programma erano state celebrate metropoli faro come Berlino,
Parigi, Amsterdam, Roma, Copenaghen, Stoccolma, Bruxelles e
altre “grandi” città, il mandato è rimasto pressoché invariato. Ci si
aspettava che investimenti e visione culturale fluissero senza
scosse verso capitali regionali e persino piccoli centri. Sempre
meno si parlava di «sviluppo culturale europeo»; l’attenzione si
concentrava su branding, turismo e inaugurazioni spettacolari.

Come hanno conciliato i rappresentanti della Commissione
europea il criterio di tutela delle minoranze con le leggi
ungheresi, palesemente discriminatorie verso la comunità
LGBTQI+ e i migranti, quando hanno conferito il Premio Melina

Mercouri alla città di Veszprém? E che fine ha fatto il «filo rom»,
tanto apprezzato dal Panel nel bid book di Timișoara 2021, ma
pressoché invisibile nell’anno di programma?

Vi è poi un ulteriore fattore psico-politico, ossia, siamo sommersi
da una miriade di «capitali della cultura» – della Gioventù, Verde,
Mediterranea, del Design, del Patrimonio, del Libro, e così via –
moltiplicate dai numerosi Stati che, come l’Italia, proclamano
ogni anno le proprie Capitali della Cultura. Come possono i
cittadini continuare a fidarsi del valore di questo «titolo»?

La versione italiana, nel bando ufficiale, richiama i criteri del
programma europeo. Fu creata per riconoscere il lavoro delle città
candidate all’edizione 2019, poi vinta da Matera; in quell’anno le
altre finaliste italiane condivisero il titolo nazionale. Negli anni
successivi il procedimento di valutazione è divenuto sempre più
politicizzato: criteri nebulosi, commissione giudicatrice dalla
composizione opaca. La competizione resta inevitabilmente scissa
da quella europea, giacché la Capitale europea torna in Italia
soltanto ogni quattordici anni.

IMPULSI EMOTIVI
I primi slanci verso la candidatura nascono quasi sempre nel
cuore di poche figure appassionate, mosse da un orgoglio
squisitamente locale. La comunità si stringe intorno a quell’idea
perché la avverte super partes, capace di oltrepassare ogni

frattura politica. Vi si intravvede un progetto di lungo corso,
destinato a coltivare un terreno comune. Il sogno di essere
“scelta”, di guadagnare visibilità europea o nazionale, si carica di
promessa, diventa un simbolo collettivo di appartenenza.

FASI EMOTIVE
Ispirato al contributo di Giuliana Ciancio, “Dalle emozioni
politiche alle politiche culturali”.

Per mia esperienza, tutte le capitali della cultura attraversano fasi
emotive e sfide simili nel percorso verso la conquista (o meno)
del titolo. Sebbene i tempi e l’ordine di queste fasi possano

variare, la mappa emotiva segue quasi sempre queste traiettorie:

Aspettative. Esplode l’entusiasmo di fare qualcosa
insieme, investendo energie e risorse in un’impresa
“buona per tutti e tutte”. Alimentano l’euforia la
prospettiva di co-creazione e la partecipazione attiva di

https://www.agenziacult.it/letture-lente/politiche-per-la-cultura/dalle-emozioni-politiche-alle-politiche-culturali/
https://www.agenziacult.it/letture-lente/politiche-per-la-cultura/dalle-emozioni-politiche-alle-politiche-culturali/
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gruppi che di solito hanno voce flebile nella vita culturale
cittadina. Il desiderio condiviso è «farsi vedere
dall’Europa». Si mobilitano cittadini e cittadine, si
susseguono laboratori e brainstorming.
Giunti alla shortlist o fra i finalisti, poche figure —
animate da passione e ottime intenzioni — si impongono
nel dibattito, forti dell’investitura politico-amministrativa
e di crescenti risorse. Altri si sentono esclusi. Nascono
cordate, pro o contro. L’attenzione si sposta su
personalismi, assetti di potere e denaro. Il confronto
pubblico slitta dal contenuto al packaging; i media, oggi
soprattutto digitali, alimentano la caccia allo scandalo.
L’impulso originario di fare insieme perde rilevanza e
l’energia collaborativa scivola verso il conflitto.
Che la città vinca o perda, si raggiunge infine un tacito
patto: alcune voci tacciono, altre si ritirano, ma il
processo rientra nei binari politico-culturali esistenti e le
cose procedono. Così i segreti poetici della cultura —
sorpresa, errore, impatti inattesi — si assottigliano. La
città, pur senza consenso unanime, decide di trarre il
meglio dalla situazione. Parte allora una creatività

dell’ultimo minuto. Progetti molteplici vengono
distribuiti fra i gruppi dominanti, assemblati in fretta e
quindi mancano dell’adeguata preparazione. La
cittadinanza ritrova soddisfazione, talora vera
innovazione, in azioni minori e semplici, mettendo da
parte la disillusione; pochi eventi di grande scala
riuniscono folle, regalano momenti di estasi e
riconoscimento. L’incarico è assolto; tracce profonde non
restano, ma i “giorni di gloria” verranno celebrati per
anni.
Terminato l’anno, si apre l’ultima fase emotiva. Il
racconto si semplifica e il ricordo della Capitale della
Cultura diventa pietra di paragone. L’intera esperienza va
distillata in una “bella storia” in cui si racconta del
successo malgrado ogni intoppo. È il sigillo politico
finale: «Ha funzionato! Siate fieri». E con ragione —
benché forse non proprio per i motivi giusti.

Qual è dunque, oggi, il vero valore del titolo? Rischia di diventare
irrilevante, invisibile, come tanti ideali animati dalle migliori
intenzioni? Quali condizioni sono necessarie perché il programma
ECoC e le altre Capitali della Cultura rifioriscano?

PROPOSTE PER IL FUTURO: FAR RIFIORIRE LA CAPITALE DELLA CULTURA
Sono profondamente convinto che l’idea originaria delle Capitali
della Cultura, l’impulso emotivo e l’orgoglio che le accese hanno
avuto un ruolo importante. Il processo – condivisione di
esperienze e sviluppo di strategie culturali a lungo termine – si è
rivelato fecondo, di valore ben superiore ai costi. Con la sincera
convinzione del valore di questo approccio, propongo di seguito
alcune raccomandazioni, frutto di un’osservazione diretta e
approfondita:

Gemellaggi fra città (tra due-tre Paesi, due-tre regioni):
concentrandosi sullo scambio interculturale e sulla
dimensione transfrontaliera, ciascuna città si sentirebbe
meno sola nell’affrontare le sfide. Ne nascerebbe un
esercizio di Cultural Capital Bridging, comparativo e
collaborativo in cui sperimentare politiche e iniziative tra
diverse zone d’Europa.

Oggi, ogni candidata deve tentare di collaborare con tutte le altre
città titolate negli anni adiacenti, con la cosiddetta ECoC Family
e con una pletora di aspiranti, davvero troppo.

Finanziamenti: questi vanno confermati e resi
disponibili con largo anticipo (tre-quattro anni prima
dell’anno del titolo), a prescindere dalla fonte iniziale. È
nelle prime fasi che la Capitale della Cultura è più fragile:
in questa fase iniziale si coltivano processi di capacity-
building, reti europee, coproduzioni preliminari e
strategie di comunicazione di lungo periodo. È nei due-tre

anni successivi all’assegnazione che la visione può
radicarsi.

L’UE dovrebbe essere co-finanziatrice del budget complessivo,
contribuendo con il 20-30%. Questo permetterebbe al Panel della
Commissione Europea di avere una reale visione dello stato dei
lavori, del programma in evoluzione e delle dinamiche del
progetto. Le risorse europee dovrebbero essere erogate nella fase
iniziale – prima che le autorità locali, regionali e statali siano
pronte a sostenere l’onere.

Branding: occorre spostare il focus dal turismo (numero
di visitatori/pernottamenti, quantità di citazioni
mediatiche) alla partecipazione comunitaria e regionale.
La curiosità europea può essere appagata senza viaggi a
lunga distanza, poco sostenibili dal punto di vista
ambientale. Ciò implica che, fra i criteri fondamentali per
la candidatura, figuri una strategia di lancio del concetto
ECoC sin dalle prime fasi fino all’anno di programma:
continuità, crescita, incremento del coinvolgimento
civico. Il turismo di massa non può essere un fine.
Capacity-building: il rafforzamento delle competenze
deve essere un elemento chiave in ogni candidatura. È
essenziale per generare e mantenere l’energia di una
Capitale della Cultura. Professionalizzazione dello
scambio interculturale, progettazione, auto-gestione: c’è
differenza tra l’apprendimento sul campo e la formazione
di un gruppo di esperti capaci di “tradurre” e immaginare
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i criteri della Commissione. Programmi robusti di
residenze e affiancamento potrebbero rientrare fra i
capitoli finanziabili dall’UE.
Laboratori di politica culturale: ridefinire le Capitali
della Cultura come officine dove si elaborano scelte
future, città per città, sfidando e reinventando le politiche
correnti. È questa la ragione primaria per cui si conferisce

un titolo europeo: offrire spazio alla competenza
transnazionale.

La mia esperienza suggerisce che sia necessario ripensare
radicalmente la “competizione culturale”. Il progetto iniziale del
programma deve trasformarsi in un esercizio di collaborazione e
apprendimento reciproco. Il Progetto Europeo reclama intimità
culturale, non un progetto sfuocato di fuochi d’artificio e illusioni.

ABSTRACT

This essay interrogates the evolution of the European Capital of Culture (ECoC) programme, arguing that the flagship
initiative has drifted from its founding vision of participatory celebration to a costly caravan of broken dreams. Drawing on

first-hand work with multiple candidate and title-holding cities, Chris Torch describes how political interference, inflated
budgets and unclear criteria have eroded the programme’s integrity, leaving smaller, poorer cities to shoulder grand
responsibilities without timely resources. He maps the emotional trajectory that communities navigate — from collective

excitement, through disillusionment, pragmatic recovery and post-hoc storytelling—and shows how proliferating “capital”
labels dilute public trust. To restore relevance, Torch gives concrete proposals. The essay calls for collaborative,
sustainable cultural intimacy in place of fireworks and superficial prestige for lasting impact.

Fonte: https://www.agenziacult.it/letture-lente/politiche-per-la-cultura/capitali-europee-e-italiane-della-cultura-una-carovana-di-sogni-infranti/

TORNA ALL'INDICE
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SOSTE

Cultural mobility flows. Mental Health,
Well-being and International Cultural
Mobility

GIULIANA CIANCIO

Affrontare la questione della salute mentale nel contesto,
strutturalmente precario e frammentato, della mobilità culturale
internazionale rappresenta una sfida tanto metodologica quanto
concettuale. Il rapporto “CULTURAL MOBILITY FLOWS. Mental
Health, Well-being and International Cultural Mobility” [1] del
network On the Move [2], curato da Yohann Floch, con il
contributo di Sophie Dowden, Milica Ilić, Claire Rosslyn Wilson
e dello stesso Floch, affronta questa complessità con rigore e
sensibilità.

Attraverso un’analisi articolata e ampiamente documentata, lo
studio propone una riflessione strutturale volta a mettere in
evidenza i fattori sistemici che ostacolano l’integrazione del
benessere mentale nei programmi internazionali rivolti al settore
culturale. Il rapporto si inserisce inoltre in un dialogo con una
serie di studi recenti promossi dallo stesso network (e non solo) –
tutti consultabili sul sito di On the Move (on-the-
move.org/resources) – che aiutano a comprendere come anche le
disuguaglianze socioeconomiche e geopolitiche influenzino

profondamente l’accesso alla mobilità. Ne emerge con chiarezza
che la possibilità stessa di attraversare i confini per motivi
professionali costituisce, in molti casi, un privilegio più che un
diritto.

Lo studio si distingue per un impianto metodologico che coniuga
l’analisi quantitativa delle call pubblicate tra il 2020 e il 2024
sulla piattaforma On the Move con una prospettiva qualitativa,
fondata su studi recenti, focus group, contributi di esperti ed
esperte, e interviste strutturate realizzate tra il 2023 e il 2024,
offrendo uno spettro rappresentativo di voci ed esperienze, sia
geograficamente che disciplinarmente. I risultati sono letti alla
luce di cinque aree tematiche: 1) le condizioni materiali della
mobilità (costi, logistica, accesso ai visti); 2) la dimensione
psicologica e il benessere mentale; 3) le barriere sistemiche legate
a genere, disabilità e condizione socioeconomica; 4) l’accesso ai
diritti sociali e lavorativi; 5) le buone pratiche già attive nel
sostegno al benessere delle figure professionali culturali.

https://on-the-move.org/resources
https://on-the-move.org/resources
https://on-the-move.org/resources
https://on-the-move.org/resources
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LA COMPLESSITÀ DELLE SFIDE DELLA MOBILITÀ CULTURALE
INTERNAZIONALE
A partire da un quadro articolato delle criticità che attraversano la
mobilità culturale a livello internazionale – come l’ipermobilità
imposta da logiche produttive sempre più competitive, la
frammentazione dei finanziamenti e la pressione a essere
costantemente presenti sui circuiti internazionali – il report rende
evidenti l’origine di fattori di stress che possono tradursi in
condizioni di burnout oltre che di instabilità professionale.

Attraverso l’analisi di oltre 2.800 call per opportunità di mobilità
artistica pubblicate sulla piattaforma On the Move, il rapporto
evidenzia come solo una minima parte – appena 20 – utilizzi un
linguaggio esplicito che menziona termini quali “mental health”,
“well-being” o “psychological support” nei testi, nei criteri di
selezione o tra i servizi offerti. Meno del 5% delle call analizzate
include misure strutturate a supporto della salute mentale, come
coperture per l’assistenza psicologica, sostegni alla genitorialità o
modalità di partecipazione flessibili adeguate a diversi target. Le
interviste confermano questo quadro: oltre il 65% ha dichiarato di
aver sperimentato livelli elevati di stress, mentre il 42% ha
segnalato difficoltà di accesso a servizi di supporto psicologico.
Tali dati trovano riscontro in studi come quello di Comunian &

England (Creative Labour and Inequality, 2020), che evidenziano
come la precarizzazione del lavoro artistico sia fortemente
correlata a problematiche legate all’ansia e alla depressione.

L’analisi insiste sulla necessità di superare una visione
frammentata della salute mentale, adottando un approccio olistico
che ne riconosca la connessione intrinseca con la sicurezza
economica, la stabilità occupazionale e l’accesso a reti di cura. La
salute psicologica non è una dimensione accessoria, ma una
componente centrale dell’esperienza di mobilità. Come
sottolineano le autrici e gli autori, questo passa attraverso una
considerazione critica delle barriere strutturali che limitano
l’accesso equo alla mobilità come le restrizioni legate ai visti,
l’assenza di protezioni sociali transnazionali, le disparità tra i
sistemi di welfare, e la distribuzione diseguale delle risorse. Su
questi temi, il rapporto si confronta anche con precedenti studi
condotti da altri network europei [3] che hanno sottolineato la
necessità di includere il benessere tra le priorità delle politiche
culturali europee evidenziando anche l’impatto di tali ostacoli su
artisti con disabilità, migranti e soggetti sistemicamente
marginalizzati.

LE RACCOMANDAZIONI DI POLICY
Tra le raccomandazioni nel rapporto, merita attenzione
l’integrazione del benessere mentale nei programmi di
finanziamento. Tale prospettiva segna un cambio di paradigma
rispetto a un’impostazione tradizionalmente incentrata su aspetti
logistici ed economici, introducendo la necessità di considerare
anche le dimensioni psico-sociali del lavoro artistico. Tuttavia,
come evidenziato, la piena attuazione di questo orientamento
richiede un ripensamento profondo dei criteri di assegnazione dei
fondi e una consapevolezza degli enti finanziatori, chiamati a
riconoscere il benessere come una componente strutturale, e non
accessoria, della sostenibilità professionale.

Il rapporto sottolinea il valore delle reti di supporto tra pari. Le
comunità artistiche, se adeguatamente sostenute, possono
costituire spazi di cura, confronto e condivisione di pratiche che
contribuiscono a ridurre l’isolamento e a rafforzare il senso di
appartenenza. Perché tali reti risultino efficaci, tuttavia, è
indispensabile che siano accompagnate da infrastrutture capaci di
sostenerne la continuità e la coesione nel tempo, al di là della
frammentarietà tipica dei progetti a breve termine.

Altro nodo centrale è rappresentato dalla necessità di promuovere
forme di lavoro più sostenibili. La mobilità artistica, se non
regolata, può degenerare in un regime di ipermobilità che produce
effetti negativi sulla salute mentale e sulla qualità della vita. In
questo senso, il rapporto invita a sperimentare modelli alternativi,
come la mobilità lenta (slow mobility), la digitalizzazione
consapevole, o la valorizzazione di residenze artistiche che
integrino strutture di sostegno psicologico e sociale.

Infine, il documento richiama con forza l’urgenza di rivedere le
politiche di accesso ai visti e ai finanziamenti, oggi ancora
fortemente diseguali. Le disparità nei regimi di circolazione,
l’assenza di tutele transnazionali e la distribuzione ineguale delle
risorse contribuiscono a escludere artisti e operatori provenienti
da contesti segnati da fragilità geopolitiche ed economiche, come
artisti, artiste e professionisti culturali provenienti dal Sud globale
o da aree segnate da instabilità politica. Il report evidenzia in
particolare come tali disuguaglianze abbiano un impatto diretto
sul benessere psichico, acuendo il senso di marginalità e
precludendo reali possibilità di accesso. Le linee di esclusione che
ne derivano – spesso invisibili ma sistemiche – rappresentano una
responsabilità collettiva che il settore culturale è chiamato ad
affrontare e decostruire.



- 37 -

CONCLUSIONI
Il report di On the Move rappresenta un contributo rilevante al
dibattito sulla relazione tra mobilità culturale e benessere mentale,
affrontando un tema che, sebbene cruciale, resta spesso marginale
nel dibattito delle politiche culturali. L’integrazione tra dati,
testimonianze e riferimenti bibliografici aggiornati consente di
restituire un quadro articolato e informato delle sfide che
attraversano il lavoro culturale transnazionale, evidenziandone
difficoltà, desideri, bisogni e contraddizioni.

La complessità del tema non permette soluzioni semplici né
immediate. Tuttavia, il valore del rapporto risiede nella sua
capacità di offrire una griglia interpretativa utile per orientare il
lavoro di chi progetta politiche, sostiene processi di mobilità, o

opera direttamente nel campo artistico e culturale. Il documento
propone un orizzonte di responsabilità condivisa per la
costruzione di un ecosistema culturale più equo, attento al
benessere di chi vi prende parte, e capace di tenere insieme
giustizia, accessibilità e sostenibilità.

In definitiva, il report promuove un approccio multidimensionale,
in cui la salute mentale non è considerata un ambito a sé, ma una
componente trasversale che attraversa e condiziona ogni aspetto
dell’esperienza di mobilità. Un invito alla lettura utile non solo
per approfondire, ma per interrogare criticamente pratiche,
strutture e immaginari che modellano il lavoro culturale
contemporaneo.

NOTE E RIFERIMENTI BIBLIOGRAFICI
[1] Dowden, S.; Floch, Y. (ed.); Ilić, M.; and Wilson, C. R. (October 2024). Mental Health, Well-being and International Cultural Mobility.
Report and Policy Recommendations.
[2] On the Move è una rete internazionale impegnata nella promozione della mobilità culturale in tutte le sue forme, con una particolare
attenzione alla sostenibilità e all’equità nel settore artistico e culturale. Fondata nel 2002 come sito web su iniziativa di IETM si è costituita
come rete interazionale nel 2009. Oggi On the Move riunisce oltre 70 organizzazioni, tra enti di finanziamento nazionali, reti, sportelli
informativi e centri di produzione e ricerca artistica, affiancate da un numero selezionato di membri individuali. I membri condividono
l’impegno per una mobilità culturale accessibile, trasparente e sostenibile, e collaborano durante tutto l’anno a progetti, attività di ricerca e
iniziative comuni. Il momento annuale di confronto e visione strategica è rappresentato dal Cultural Mobility Forum, evento centrale nella
vita della rete. La rete è attualmente articolata in diversi gruppi di lavoro tematici, che affrontano questioni specifiche legate alla mobilità.
[3] IETM (International Network for Contemporary Performing Arts), EDN (European Dance Development Network) e Culture Action
Europe. Documenti come Reframing the International (IETM, 2020) o la campagna Culture for Health (Culture Action Europe, 2022).

ABSTRACT

This contribution offers a critical reading of the report CULTURAL MOBILITY FLOWS. Mental Health, Well-being and
International Cultural Mobility, curated by the network On the Move and edited by Yohann Floch, that addresses the
complex and often overlooked relationship between international cultural mobility and mental health. Combining

quantitative data and qualitative insights, the study reveals how systemic inequalities—economic, geographic, and
bureaucratic—affect access to mobility, often turning it into a privilege rather than a right. The report critically analyses

the absence of mental health considerations in funding schemes and highlights structural barriers such as visa policies,
lack of social protection, and uneven resource distribution. It advocates for the integration of well-being into mobility
policies and funding criteria, the development of peer-support networks, and the promotion of slower, more sustainable

mobility models. Framing mental health as a transversal issue, the report offers a multidimensional approach to shaping
more equitable and caring cultural ecosystems.

Fonte: https://www.agenziacult.it/letture-lente/politiche-per-la-cultura/cultural-mobility-flows-mental-health-well-being-and-international-cultural-mobility/

TORNA ALL'INDICE



- 38 -

LE EMOZIONI DELLA DEMOCRAZIA 08

© Foto di Hulki Okan Tabak su Unsplash

SOSTE

Moving Borders, quando il corpo diventa
confine

LUISELLA CARNELLI

Questo articolo nasce da una ricerca condotta all’interno del
progetto europeo Moving Borders, avviato nel 2022 in risposta
all’invasione su larga scala dell’Ucraina, con l’obiettivo di
sostenere le danzatrici costrette a lasciare il proprio paese. In quei
primi mesi, molte organizzazioni culturali europee si sono attivate
con urgenza, intuendo che quella crisi avrebbe occupato a lungo il
centro dell’attenzione artistica e istituzionale. Allo stesso tempo,
era evidente quanto sarebbe stato difficile trovare risposte
durature. Reti informali si sono rapidamente mobilitate, spazi
sono stati aperti, risorse condivise per accogliere le artiste in fuga.
Con il passare dei mesi, però, quell’energia iniziale si è
affievolita. L’urgenza è rimasta, ma spesso non è stata
accompagnata da risposte strutturali.

Da allora, le guerre non si sono fermate. Anzi, si sono
moltiplicate [1], non solo ai margini ma anche all’interno
dell’Europa, sollevando domande che non possono più essere
rimandate: chi ha voce? chi può restare? chi ha diritto di
muoversi? La guerra in Ucraina continua, ma le risposte si sono
spostate da un piano emergenziale a forme di normalizzazione. Lo
stesso vale per le organizzazioni ospitanti e per le artiste: trovare

continuità nella discontinuità – attraverso reti tra pari,
progettualità adattive e una ridefinizione quotidiana del proprio
ruolo artistico – è diventato il tratto distintivo di questa
esperienza.

In questo scenario, Moving Borders si è configurato non solo
come risposta a un’emergenza, ma anche come laboratorio per
immaginare nuove politiche culturali in un’epoca di confini
mobili.

A tal fine, la ricerca condotta ha assunto il ruolo di testimonianza
situata. Come scrive Donna J. Haraway (2016), abbiamo cercato
di “restare con il problema”: accogliere la mobilità non come
un’anomalia, ma come condizione. Non ci interessava solo cosa è
stato fatto, ma come è stato vissuto. Quali trasformazioni ha
innescato, cosa ha rivelato sulla nostra capacità – come settore
culturale – di accogliere, sostenere, adattarsi.

L’artista in esilio non è più un’eccezione: è una presenza che
ridefinisce i contorni delle istituzioni ospitanti e del sistema
culturale nel suo insieme. La mobilità forzata è già parte

https://aerowaves.org/activities/other-initiatives/moving-borders-a-cooperation-project/
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strutturale delle traiettorie artistiche – e continuerà ad esserlo. Anche il nostro modo di fare ricerca si è trasformato: non una
griglia da applicare, ma un ascolto flessibile e in prossimità [2].

GEOGRAFIE IN TRANSITO: L’INTEGRAZIONE COME PRATICA
L’urgenza iniziale ha attivato molte organizzazioni culturali, ma i
percorsi di integrazione si sono rivelati frammentati, diseguali,
spesso precari [3].

Anche le forme di supporto sono state eterogenee. La maggior
parte delle organizzazioni ha ospitato poche artiste per periodi
brevi- il 65% ha offerto alloggio, il 41% un sostegno economico.
Solo una minoranza ha attivato strumenti di ancoraggio
professionale a lungo termine, come percorsi di mentorship,
accesso a spazi di creazione, o inserimenti strutturati nei contesti
artistici locali.

Le testimonianze raccolte dalle danzatrici confermano questa
discontinuità. Alcune hanno vissuto esperienze autenticamente
co-creative; altre si sono sentite ai margini, chiamate a

“mostrarsi” più che a partecipare. Una dimensione ambivalente,
fatta di accoglienze sincere ma spesso parziali:

“A volte mi sembra di essere lì per mostrare qualcosa, non per
farne parte.”

“Ci hanno accolte, ma non sono sicura ci abbiano viste come
colleghe.”

Queste frasi raccontano l’integrazione non come traguardo, ma
come pratica negoziata. Un processo fatto di aperture e ritrosie,
visibilità e invisibilità, appartenenza e distanza in cui la sfera
emotiva gioca un ruolo predominante.

DALLA SOLIDARIETÀ ALL’APPRENDIMENTO: TENSIONI E TRASFORMAZIONI
NELLE ORGANIZZAZIONI CULTURALI
L’urgenza iniziale si è attenuata con il passare del tempo e la
risposta immediata e solidale si è presto scontrata con i limiti
della sostenibilità strutturale.

I dati raccolti lo confermano: meno di un terzo delle
organizzazioni ha mantenuto nel tempo azioni strutturate di
inclusione. Nella maggior parte dei casi l’ospitalità è durata tra i 7
e i 30 giorni. Molte realtà hanno segnalato un calo progressivo di
risorse, attenzione e capacità operativa. Come sintetizzato da una
testimonianza:

“Avremmo voluto fare di più, ma non avevamo l’infrastruttura per
sostenerlo.”

Questa fragilità va oltre il contesto ucraino. È un pattern noto: la
solidarietà si concentra nella fase acuta della crisi, ma fatica a
tradursi in continuità. La vera sfida è trasformare l’emergenza in
una cultura della cura che resista nel tempo.

In questo senso, accogliere artiste in esilio ha rappresentato – per
molte organizzazioni – un’esperienza trasformativa. Non solo un
atto solidale, ma una occasione di autoriflessione. Alcune realtà

hanno raccontato il passaggio da un approccio “per” a un
approccio “con”, maturando maggiore consapevolezza delle
implicazioni emotive, politiche e professionali dell’accoglienza.

Ma consolidare questi apprendimenti è stato difficile. Spesso il
lavoro con le artiste ucraine è rimasto marginale rispetto alla
programmazione ordinaria. Cicli progettuali brevi, fondi
discontinui e turnover del personale hanno ostacolato
l’integrazione di pratiche e visioni maturate durante l’esperienza.

Questa distanza tra intenzione e realtà restituisce l’immagine di
un settore animato da senso di responsabilità, ma attraversato da
limiti strutturali e politici. Le domande che emergono non
riguardano solo ciò che possiamo fare, ma ciò che vogliamo e
scegliamo di sostenere – come singole organizzazioni e come
sistema culturale.

La trasformazione non può basarsi sull’ispirazione. Richiede
strumenti, alleanze, continuità. Richiede che le istituzioni si
riconoscano come soggetti in apprendimento, capaci di
trasformare l’ospitalità da risposta emergenziale a dispositivo
stabile, sostenuto da risorse dedicate, quadri normativi chiari e
visioni inclusive di lungo periodo.

PRATICHE TRA PARI E SOLIDARIETÀ ATTIVA
Dove le infrastrutture si sono rivelate insufficienti, sono state le
persone a colmare i vuoti. Le artiste stesse hanno generato
risposte, attivato reti, costruito spazi. Hanno trasformato

l’ospitalità in reciprocità, l’aiuto in relazione. È lì, nei contesti
auto-organizzati, che la solidarietà si è fatta pratica attiva,
concreta, quotidiana.
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Queste azioni si sono intrecciate in una rete di alleanze tra pari:
legami resilienti, capaci di generare supporto reciproco,
condivisione di risorse, visibilità collettiva. Una vera e propria
architettura di cura, emersa proprio dove le strutture istituzionali
erano assenti o fragili. In alcuni casi, questa rete ha preso la forma
di veri e propri “emotional clusters”, nuclei affettivi generati dalla
prossimità, dalla fiducia e dal fare insieme (Ciancio G. 2024).
Questi spazi informali, spesso effimeri ma profondamente
trasformativi, hanno reso visibile una solidarietà incarnata, dove
l’empatia non è un valore astratto ma un’esperienza condivisa che
dà forma a nuove relazioni e possibilità di coabitazione culturale.

Questa dimensione orizzontale della cura e della creatività ha
colmato vuoti lasciati dalle istituzioni. Alcune danzatrici hanno
raccontato come offrire sessioni di danza le abbia aiutate a
ritrovare senso, fiducia, connessione. In molti casi, queste
pratiche hanno superato i confini della comunità ucraina,
coinvolgendo partecipanti locali e creando ponti tra lingue e
culture diverse.

Il ruolo delle reti tra artiste è stato altrettanto centrale: scambi,
ascolto, co-creazione. Non semplici strategie di sopravvivenza,
ma spazi di produzione culturale e resistenza all’isolamento. Le
organizzazioni che hanno saputo riconoscere e valorizzare queste
pratiche auto-generate hanno costruito relazioni più profonde,
mutuali, trasformative. Al contrario, dove le artiste sono state
trattate solo come beneficiarie, il potenziale generativo e
comunitario delle loro azioni è rimasto invisibile.

Questo scarto mette in discussione un binarismo ancora
dominante nelle risposte alle emergenze: l’idea che ci sia chi dà e
chi riceve. I ruoli emersi sono stati molto più ibridi: artiste come
insegnanti, facilitatrici, mediatrici culturali, capaci di muoversi tra
sistemi diversi. Riconoscere questi ruoli richiede più
dell’ospitalità. Richiede umiltà, ascolto e la volontà di
condividere spazio, agenzia, responsabilità e autorialità.

LE ISTITUZIONI CULTURALI COME INFRASTRUTTURE CIVICHE NEI TEMPI DI
CRISI
Uno degli insegnamenti più forti che emergono da Moving
Borders è il riconoscimento del ruolo civico delle istituzioni
culturali. Non solo luoghi di produzione artistica, ma
infrastrutture vitali nei momenti di crisi. In presenza di guerre,
spostamenti forzati, pandemie (come quella recente del covid),
fratture sociali, gli spazi culturali si sono trasformati in presìdi di
orientamento, rifugio, ascolto e reinvenzione.

Questo ruolo è stato particolarmente evidente nelle realtà piccole
e medie, profondamente radicate nei contesti locali. Sono state
queste organizzazioni ad attivarsi dove i servizi pubblici non
arrivavano: offrendo alloggi, mediazione linguistica, supporto
psicologico, accesso a reti di comunità. Azioni spesso invisibili,
ma tangibili, concrete, profondamente relazionali.

Al tempo stesso, questa funzione civica è ancora fragile. Molte
organizzazioni hanno espresso preoccupazione per la propria
capacità di continuare a operare in questo modo senza risorse
dedicate, sostegno politico o riconoscimento strutturale. Hanno
colmato vuoti cruciali, spesso senza avere il mandato o gli
strumenti per farlo in modo sostenibile. Il rischio, come hanno
sottolineato in molti, è che alle istituzioni culturali si chieda di
agire come attori civici senza essere trattate come tali.

Riconoscere questo ruolo implica ripensare radicalmente i
modelli di finanziamento e le politiche culturali. Significa
investire nelle organizzazioni culturali non solo per ciò che

producono, ma per ciò che rendono possibile: coesione sociale,
democrazia quotidiana, cura reciproca.

Nel contesto delle crisi future — che siano umanitarie, ecologiche
o economiche — il settore culturale non può essere considerato
un elemento secondario. Va riconosciuto come parte integrante
del tessuto sociale che tiene insieme le comunità.

In questo senso, l’immaginazione diventa una responsabilità
politica. È una strategia di resistenza. Aprire futuri possibili, non
in astratto, ma a partire dall’esperienza vissuta.

Trasformare esperienze isolate in comprensione condivisa è un
gesto necessario. Quando le vite individuali diventano materia
collettiva, si apre lo spazio per nuove forme di solidarietà. Il
personale è politico — non come slogan, ma come lente per
leggere il mondo. Le artiste che attraversano i confini portano nei
corpi, nei gesti e nei racconti intuizioni preziose: risorse per
ripensare l’appartenenza, i diritti, le infrastrutture culturali di cui
abbiamo bisogno.

Ed è proprio qui che può nascere un nuovo orizzonte per le
politiche culturali: uno sguardo capace di includere la
vulnerabilità, il conflitto, la fragilità. Non come limiti, ma come
condizioni di partenza per ridefinire che cosa significa accogliere,
creare, restare umani. Perché il diritto a muoversi e il diritto a
restare non sono solo questioni giuridiche. Sono sensoriali,
emotive, immaginative. E forse il compito dell’arte non è
risolverle, ma tenerle aperte. Con attenzione. Con cura.
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NOTE
[1] Secondo il rapporto 2023 del Peace Research Institute Oslo (PRIO) e i dati ONU, il numero di conflitti armati attivi ha raggiunto il
massimo storico degli ultimi trent’anni, con più di 55 guerre in corso a livello globale. Oltre 117 milioni di persone risultano attualmente
forzatamente dislocate a causa di guerre, persecuzioni o disastri ambientali. L’Europa non è esclusa da queste dinamiche, né lo sarà nei
prossimi anni.
[2] Due survey online – una per le organizzazioni, una per le artiste – interviste aperte, osservazioni, riflessioni condivise durante tre
workshop immersivi in Italia, Repubblica Ceca e Francia. Una metodologia pensata per stare in movimento, come chi attraversa.
[3] I dati raccolti lo mostrano con chiarezza: il 54,5% delle realtà coinvolte ha dichiarato di aver modificato la propria programmazione
artistica dopo aver lavorato con danzatrici ucraine. Il restante 45,5% non ha registrato cambiamenti. Una frattura netta, che riflette la
diversa profondità degli impegni assunti.
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ABSTRACT

This article draws on research conducted by Luisella Carnelli within Moving Borders, a European project launched in
2022 to support Ukrainian dance artists forcibly displaced. Initially driven by urgency and solidarity, many cultural
organisations mobilised to provide care and continuity. However, as institutional responses shifted from emergency to

normalisation, the fragility of support structures became evident. The research explores how integration is not a linear
process, but a negotiated practice shaped by emotional, relational, and systemic dynamics. Peer networks and artist-led

initiatives played a vital role, forming what Giuliana Ciancio describes as emotional clusters, spaces of shared care,
resistance, and creativity. The study also highlights the civic role of cultural institutions during times of crisis and calls for
structural change in cultural policy. Rather than solving displacement, artistic practices can hold space for its complexity,

offering tools to imagine inclusive futures rooted in vulnerability, interdependence, and the right to belong and to stay.
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SOSTE

Mobilità culturale bene comune, il progetto
Ready Steady Go!

FANNY BOUQUEREL

INTRODUZIONE
La mobilità, definita come spostamento reversibile in uno spazio
geografico transnazionale, è una componente essenziale del
percorso professionale di chi opera in ambito artistico e culturale.
Essa consente di esplorare e scambiare esperienze, stimola
l’apprendimento e crea opportunità di lavoro [1]. Come affermato
nella Dichiarazione universale dei diritti umani, la mobilità è un

diritto: ogni individuo ha il diritto di circolare liberamente sia nel
proprio paese che al di fuori. Tuttavia, l’accesso alla mobilità è
segnato da profonde disuguaglianze, dovute a fattori quali la
situazione geografica e il contesto politico, il genere, l’età e lo
stato di salute, nonché il capitale culturale ed economico, per
citarne alcuni.

LA MOBILITÀ CULTURALE, UN FATTO SOCIALE
Come sottolinea il politologo Le Breton, la mobilità ha una forte
valenza politica: l’accesso ad essa determina la partecipazione
alla vita pubblica, la qualità del dialogo con l’altro, il grado di
inclusione e la diversità delle società. La scienziata Mimmi
Sheller propone di considerare la mobilità come bene comune da
custodire. Nel suo libro “Mobility Justice, the Politics of
movement in an age of extremes”, definisce la mobilità come una
nuova tipologia di “commons”, un “commons” mobile da gestire
secondo regole definite collettivamente, in nome e rispetto della
“mobility justice”.

In alcune regioni del mondo, questa “mobility justice” è
fortemente compromessa. Nel Mediterraneo, storicamente
crocevia di civiltà, esistono oggi numerosi ostacoli che rallentano
– o addirittura impediscono – la libera circolazione dei cittadini e
delle cittadine. La mobilità degli artisti e professionisti della
cultura riflette pienamente queste difficoltà. Una mappatura delle
tournée nel settore dello spettacolo del vivo mostra chiaramente
come il sud – così come l’est – dell’Europa restino esclusi dai
principali circuiti, a causa della mancanza di infrastrutture, di
politiche culturali poco ambiziose, della scarsità di sostegno
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privato, e così via [2]. Spostandosi verso la sponda sud o est del
Mediterraneo, la situazione peggiora ulteriormente. Mentre i
cittadini europei e nord-americani possono viaggiare senza visto
in 179 paesi, quelli arabi hanno accesso libero solo a 67 paesi
(Sekhar, Unesco, 2022).

Guardando con attenzione al contesto della mobilità culturale, i
dati sono eloquenti: l’88% dei programmi di finanziamento per
sostenere la mobilità nel mondo proviene dall’Europa e dal Nord
America, mentre il contributo dei paesi arabi è pari solo al 4%. E,
sebbene il 19% di questi programmi di finanziamento sia
accessibile a candidati di tutte le nazionalità, solo il 18% è
destinato espressamente a chi proviene dal «Sud» [3] (El

Bennaoui, Unesco, 2018). Come ampiamente documentato, il
COVID 19 ha ulteriormente aggravato le difficoltà di accesso alla
mobilità dal 2020, ben oltre la fine della pandemia.

A questo si aggiunge la lotta al cambiamento climatico che ha
poste nuove sfide. Ad esempio, per allinearsi agli obiettivi di
neutralità carbonica, la mobilità, responsabile di circa il 25% delle
emissioni di gas serra, si propone sia ridotta o, quanto meno,
attuata con mezzi di trasporto “puliti”. Ma se abiti nel
Mediterraneo, a meno che tu non sia un nuotatore eccezionale,
l’aereo resta spesso l’unica opzione – e più ti trovi al sud, peggio
è. Quando l’aereo diventa un tabù, non resta che rimanere a casa.

SOSTENERE LA MOBILITA CULTURALE, IL PROGETTO Ready Steady Go!
Per rispondere a questa realtà, diversi organizzazioni indipendenti
hanno sviluppato da tempo dei programmi e strumenti per
sostenere la mobilità di chi opera in ambito artistico e culturale
sebbene su scala limitata. Offrono borse di viaggio, programmi di
sviluppo professionale all’estero, strategie per incentivare co-
produzioni e tournée internazionali, oppure promuovono
iniziative per influenzare il dibattito e le decisioni politiche. Tra
questi, il Fondo Roberto Cimetta, attivo dal 1999, sostiene la
mobilità degli artisti e dei professionisti della cultura basati nel
Mediterraneo attraverso finanziamenti, accompagnamento
strategico, e advocacy. Ne è un esempio la redazione del
Manifesto in favore della mobilità degli artisti e dei professionisti
della cultura nel Mediterraneo e nel mondo (2022), elaborato in
modo partecipativo, che riafferma il valore della mobilità in tempi
turbolenti.

Agire a favore della mobilità è più urgente che mai. In continuità
con l’approccio del Fondo Cimetta, è nato un piccolo gruppo di
enti indipendenti basati nel Mediterraneo per unire le forze e
mitigare le disuguaglianze di accesso alla mobilità. Così, il Fondo
Roberto Cimetta (Francia), Li.vin.g (Italia), Busart (Grecia) Al
Badil (Tunisia) e Amuni (Francia), colleghi di lunga data o
conosciutisi attraverso la rete “On the Move” [4], hanno dato vita
a un progetto di cooperazione. Queste organizzazioni si sono
focalizzate su un profilo di beneficiari doppiamente svantaggiato:
artisti e artiste emergenti, giovani e poco riconosciuti, provenienti
da aree “remote” – isole, territori rurali, città con meno di 80000

abitanti, o paesi del sud del Mediterraneo. Queste aree “remote”
sono lontane dai circuiti principali, prive di infrastrutture
adeguate e spesso poco considerate dalle politiche culturali. Sono
contesti fragili e isolati che hanno poco da offrire ad artisti e
operatori culturali che tentano di costruire una carriera artistica.
Eppure questi artisti hanno idee, gesti, visioni da condividere
come tutti gli altri. Anzi, spesso le idee dirompenti e le forme
innovative nascono proprio dai margini, dove si può osare tutto
perché non c’è nulla da perdere.

I cinque partner hanno quindi colto l’occasione di una call del
programma Erasmus+ – promosso dall’Unione europea, che pone
la mobilità al centro della propria azione culturale – per proporre
“Ready Steady Go!”. Quattordici giovani artisti e professionisti
della cultura, provenienti da tutto il Mediterraneo, sono stati
selezionati per partecipare a un percorso di apprendimento e
condivisione legato alla mobilità. Hanno presentato un progetto
individuale comprendente una mobilità (festival, residenza,
coproduzione o tournée internazionale, iniziative artistiche per
ragazzi, ecc.) e si sono impegnati/e a seguire sessioni on line e
due workshop in presenza a Palermo e Elefsina, nella periferia di
Atene. Il percorso si è concluso con una istallazione-promenade
in un quartiere periferico di Elefsina, dove gli abitanti,
discendenti di immigrati dell’Asia minore, hanno ascoltato le
storie dei partecipanti, contribuendo poi alla festa con canti e
danze tradizionali. Che luogo e occasione migliore per incarnare e
festeggiare la mobilità?

SAFE SPACE ED EMOZIONI
Questo processo ha evidenziato come i valori e le emozioni di
tutte le parti coinvolte siano stati potenti motori di questo
progetto, coinvolgendo sia la sfera intima che quella collettiva.
Dare voce a gruppi sotto rappresentati, coltivarne i talenti e
facilitare la loro messa in rete erano obiettivi comuni. L’approccio
partecipativo dei workshop, l’impegno a costruire un “safe space”
accogliente in cui esprimersi liberamente anche in lingue diverse,

riflette valori condivisi di dialogo e apprendimento. Inoltre, la
disponibilità a riflettere criticamente sulla propria azione,
imparare gli uni dagli altri, e reinventare le modalità operative per
rispondere meglio ai bisogni degli artisti e delle artiste ha
rafforzato il partenariato.
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Per chi ha partecipato, gli scambi informali e il lavoro in piccoli
gruppi hanno rivelato quanto la mobilità sia un’esperienza
trasformativa, fatta di paure e solitudine, ma anche di gioia,
scoperte, e incontri preziosi per andare avanti. È emerso anche
con forza quanto essa possa rafforzare il legame col proprio
territorio, alimentando un sentimento di appartenenza, e
rafforzando il desiderio di condividere quanto appreso con chi
non ha avuto accesso a questi processi di mobilità. Infine, come si
racconta nel documento Move in Med: Mobility stories, la
mobilità di ciascuno è unica, e va quindi accompagnata con
dispositivi flessibili e personalizzati.

Nonostante l’adesione di tutti e tutte e la felicità di condividere
questo percorso, il progetto è stato segnato da un fallimento
emblematico che rivela oggi l’urgenza del tema. Due artiste –
tunisina e marocchina – si sono viste negare il loro visto per
partecipare al workshop di Palermo; e un’artista e una
collaboratrice egiziane non hanno potuto recarsi né a Palermo né
a Elefsina. La gioia di accogliere il gruppo a Elefsina è stata
offuscata dal senso di impotenza e dalla frustrazione per il rifiuto
dei visti alle egiziane, nonostante numerose sollecitazioni. Questo
episodio ha evidenziato quanto la mobilità sia preziosa e fragile al
contempo, e quanto le dinamiche di potere siano ancora oggi
determinanti: chi decide chi può partire?

OLTRE IL CONCETTO DI GREEN: RIAPPROPRIARSI DEL DIBATTITO
Ready Steady Go! contribuisce, nel suo piccolo, ad alimentare il
dibattito e sfidare lo status quo. Partendo dall’esperienza condotta
sul campo, mira a influenzare le norme e le regole del gioco, nella
consapevolezza dei propri limiti. Anzitutto, all’interno del
progetto si è riflettuto sul concetto stesso di mobilità. Questa non
è riducibile al semplice trasporto ma è un’esperienza di vita,
influenzata da fattori sociali, che mette in moto i corpi e le menti.
Da qui, è evidente quanto la visione semplicistica della mobilità
“green” intesa solo come uso di mezzi “lenti” sia contestabile. In
tal senso, gli artisti e le artiste del progetto hanno proposto una
nuova definizione: «La mobilità sostenibile è un paradigma che
sfida lo status quo, invitandoci a percepire il sé in una relazione
di co-dipendenza, cura e responsabilità tra umano e non umano,
ambiente globale e locale». Questa prospettiva dal basso apre
nuove strade per promuovere una mobilità consapevole, mettendo
in discussione il sostegno a una mobilità “verde” centrato
esclusivamente sulla riduzione della CO2.

Inoltre, i partner hanno sviluppato una riflessione critica sui loro
programmi alla luce delle discussioni e osservazioni sviluppate
durante il progetto. Hanno individuato priorità raccolte nelle
“Guidelines to support mobility of young artists and culture
professionals” come: accesso all’informazione, mobilità come
vettore per creare community of practice, gestione dei rischi, etc.
Questo documento riflette valori e strategie necessari per
sostenere la mobilità degli artisti, con l’ambizione di poter
ispirare colleghi e comunità attive nel campo della mobilità,
incluso chi si occupa di politiche culturali.

Prendendo spunto dalla prassi e dall’ascolto delle voci
solitamente poco udibili, Ready Steady Go! ha dato il suo
contributo, partendo da un contesto protetto e di piccola scala,
nell’affrontare un’ingiustizia strutturale, proponendo approcci,
regole e azioni collettivamente elaborati per custodire la mobilità
intesa come bene comune e sfida cruciale della democrazia
contemporanea.

NOTE
[1] La mobilità ha anche una valenza ambigua, come nei casi di ipermobilità, una condizione discussa nei dibattiti attuali sullo stato
dell’artista.
[2] Perform Europe, Research Result, Idea Consult, 2022.
[3] I programmi posposti da enti indipendenti come the Arab Fund for Arts and Culture (AFAC) et Al-Mawared al-Thaqafi non possono da
soli colmare queste ineguaglianze.
[4] Rete internazionale dedicata alla disseminazione di informazioni legate alla mobilità.
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ABSTRACT

The text introduces the Ready Steady Go! project as a contribution to advancing cultural mobility by focusing on a more

equitable and fairer access. Ready Steady Go! is a transnational project supporting the mobility of young, emerging artists
and culture professionals from remote areas across the Mediterranean. Recognising mobility as both a human right and a
common good, the project addresses the deep inequalities that hinder access to cultural mobility—linked to geography,

politics, and systemic exclusion. Through a partnership of five Mediterranean-based organisations, the initiative offered
tailored learning experiences, professional travel opportunities, and participatory workshops. It emphasized ethical
collaboration, emotional engagement, and the creation of safe spaces for dialogue. Despite its successes, the denial of

visas to several participants highlighted the fragility and political dimension of mobility. By proposing a redefinition of
sustainable mobility beyond mere carbon reduction, Ready Steady Go! challenges dominant narratives and contributes to

policy advocacy. Grounded in lived experiences and collective reflection, the project aspires to reshape mobility
frameworks as inclusive, flexible, and anchored in justice and mutual care.

Fonte: https://www.agenziacult.it/letture-lente/politiche-per-la-cultura/mobilita-culturale-bene-comune-il-progetto-ready-steady-go/

TORNA ALL'INDICE
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SOSTE

Prendersi cura: il ruolo delle emozioni nei
processi decisionali e di leadership

PATRIZIA BRAGA

Ogni processo decisionale, anche il più analitico, è
intrinsecamente un atto emotivo. Sebbene la cultura manageriale
moderna, ossessionata da metriche e performance, tratti le
emozioni come un 'rumore' da filtrare, un approccio di leadership
più consapevole le riposiziona al centro del processo: non quale
ostacolo alla razionalità, ma motore fondamentale che determina
la qualità e la sostenibilità delle nostre scelte.

Comprendere questo ruolo significa passare da una gestione
meccanica a una guida consapevole, capace di generare un
impegno autentico. Possiamo immaginare che questa guida
consapevole si manifesti come un viaggio, simile alla vita stessa,
che ci porta da un “qui” – la situazione attuale – a un “là” – i
nostri obiettivi futuri. Nel contesto della leadership, il viaggio

assume inevitabilmente una dimensione collettiva, in cui team,
organizzazioni e intere comunità si pongono costantemente le
stesse domande fondamentali: Dove siamo? Dove vogliamo
andare? E come pensiamo di arrivarci?

Troppo spesso le risposte a simili quesiti non nascono da una
visione lucida del futuro, ma da un “pilota automatico” alimentato
da abitudini consolidate, esperienze passate e schemi predefiniti.
È proprio qui che risiedono le nostre resistenze al cambiamento
e le credenze limitanti. La tendenza a ripetere il passato per
costruire il futuro rappresenta un vero e proprio “punto cieco”,
che ostacola la capacità di generare risultati innovativi e limita la
comprensione stessa di cosa significhi essere umani in contesti
professionali.

TRASFORMARE LO SGUARDO, TRASFORMARE L’AZIONE
Per superare questa inerzia, non basta agire diversamente; è
necessario, prima di tutto, trasformare il nostro sguardo. Il
nostro modo di osservare il mondo – le percezioni, le narrazioni
interiori, le emozioni e le convinzioni che abbiamo– plasma

inevitabilmente il nostro di agire. L’azione è il risultato del nostro
“Osservare interno”, ossia di quell’intersezione delle tre sfere di
Linguaggio, Corpo ed Emozioni che si attivano in noi in una
data situazione.
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Ogni sfera ha la sua rilevanza e merita di essere approfondita, ma
in questa sede insistiamo sulla sfera delle emozioni perché delle
tre è considerata il “motore dell’azione”.

Ogni nostra azione - o non azione - è innescata da un’emozione,
anche a livello inconscio. L'emozione non solo avvia il gesto, ma
ne definisce la qualità: una richiesta mossa dal risentimento, per
esempio, avrà una modalità, un impatto e conseguenze opposte
rispetto alla stessa richiesta se nata invece dalla fiducia o
dall'empatia.

La vera trasformazione è quindi interiore. Diventare "nuovi
Osservatori o nuove Osservatrici " significa imparare a vedere il
mondo con occhi nuovi per poter agire in modo nuovo. Ciò
richiede apertura, ascolto di sé e di chi è attorno, disponibilità
a mettere in discussione abitudini e convinzioni consolidate.
Un simile cambiamento non è solo un esercizio di crescita
personale, ma un vero e proprio gesto politico, individuale e
collettivo, capace di sfidare lo status quo per creare futuri che non
siano una ripetizione del passato.

Per navigare il mondo interiore e comprenderlo meglio, trovo
efficace applicare nei percorsi che conduco l’approccio empatico
del Dynamic Emotional Integration Model (DEI) di Karla
McLaren, soprattutto con team e organizzazioni. Secondo questa

visione, le emozioni non sono "patologiche" – buone o cattive –
ma al servizio del nostro benessere. Ogni emozione si prende cura
di un bisogno specifico, segnalandoci quali azioni compiere per
soddisfarlo. Ad esempio, le emozioni della famiglia della Rabbia
si attivano quando il nostro spazio e i nostri bisogni vengono
considerati in pericolo o sono stati invasi, secondo il nostro
“Osservare interno”, per avvisarci che è necessario compiere
azioni che ristabiliscano i confini violati.

Il tipo di azione può essere variegato, ma dovrà soddisfare il
bisogno di sicurezza del singolo o del collettivo. Le emozioni,
dunque, non vanno represse o sfogate, ma "canalizzate",
ascoltando il messaggio profondo che portano.

Se dunque ogni azione nasce da una spinta emotiva, il passo
successivo è capire come questa energia si trasforma in qualcosa
di concreto. L'emozione attiva un atto interiore preciso:
l’impegno (commitment). L’impegno è la forza motrice che dà
forma e vigore ai nostri comportamenti; è una scelta interiore che,
una volta attivata, determina le nostre azioni esterne e, di
conseguenza, i nostri risultati.

Ma come si trasforma questo impegno interiore in una forza
capace di generare azioni coordinate?

CONVERSAZIONI CHE CONTANO
La risposta sta nelle conversazioni. Secondo il modello della
Leadership Generativa, che applico nel lavoro di facilitazione, è
proprio nel dialogo – con noi stessi e con chi ci circonda – che il
nostro impegno prende forma, si chiarisce e si consolida. Ogni
risultato che otteniamo è il prodotto delle conversazioni che
facciamo, della loro qualità ma anche di quelle che evitiamo di
fare. La leadership generativa, quindi, è l’arte di coltivare
dialoghi che allineano le emozioni e trasformano l'impegno
individuale in potere collettivo.

Al cuore di queste conversazioni c’è l’interesse (care): ciò che ci
sta a cuore e dà energia e significato all’impegno e alle parole.
L’interesse non è solo un’emozione: è il fondamento di tutte le
esperienze emotive. Le emozioni come rabbia, tristezza o
preoccupazione emergono solo rispetto a ciò a cui teniamo
realmente e di cui avvertiamo il bisogno. L’interesse genera

coerenza corporea ed emotiva, predisponendo il corpo all’azione
e fornendo energia motivazionale. Tuttavia, nella cultura
organizzativa moderna è spesso escluso dalle azioni “reali”,
considerato un elemento della sfera “soft”, separato quindi dai
risultati concreti.

La sua presenza o assenza invece influenza profondamente modo,
significato e qualità dei risultati. Nelle organizzazioni, nei gruppi,
azioni guidate dal “care” producono risultati qualitativamente
diversi rispetto ad azioni svolte senza attenzione o
coinvolgimento emotivo, perché influenzano chi agisce, chi
riceve l’azione e la qualità complessiva dei risultati.

Per essere davvero generativi, è quindi necessario riconnettersi al
proprio interesse  e individuare chiaramente ciò di cui ci stiamo
prendendo cura nelle azioni e conversazioni quotidiane,
trasformando l’energia emotiva in valore concreto e condiviso.
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L’ANATOMIA DELL’AZIONE

Per navigare questo territorio in modo concreto utilizziamo una
mappa: l’Anatomia dell’Azione. Questa cornice ci aiuta a
leggere ogni comportamento umano attraverso tre dimensioni
interconnesse:

Dimensione Interna: È il nostro centro di comando
emotivo. Qui nascono l’impegno (commitment) e
l'interesse (care). È ciò che ci fa dire "questo per me conta
davvero e mi prendo la responsabilità di portarlo avanti”.
Senza questa parte, ogni azione è un'esecuzione
meccanica.
Dimensione Esterna: Sono le azioni concrete, i progetti
e le politiche che si mettono in campo. Queste azioni
sono generative e politicamente rilevanti solo se nascono
da un allineamento reale con la dimensione interiore.
Dimensione Relazionale: Interazioni e conversazioni, lo
spazio dove l’impegno e l’interesse individuale si
trasformano in azione collettiva. È l’arena della politica e
del dialogo, dove le emozioni si incontrano e si traducono
in volontà condivisa.

Approfondiamo ora la dimensione relazionale, l’ultima delle tre
nell’Anatomia dell’Azione, per comprendere come l’impegno
(commitment) insieme all’interesse (care) individuali si traducono
in azione collettiva.

Per farlo utilizziamo la mappa della Conversazione per
l’Azione. Questa rappresenta l'unità fondamentale del
coordinamento umano, il luogo in cui due o più persone allineano
le loro visioni per costruire un futuro condiviso a partire da
promesse concrete. È la cornice che permette a un team di
progettare, agire e mantenere impegni più grandi di quelli che i
singoli potrebbero assumere da soli.

La Conversazione per l’Azione non è una tecnica da applicare
meccanicamente né un modello astratto da memorizzare. È una
struttura viva, sempre presente, che ne siamo consapevoli o
meno, proprio come lo scheletro sostiene il corpo. Questa
struttura si articola in quattro fasi fondamentali:

Fase Preparatoria: In questa fase si chiarisce il contesto
e l’obiettivo condiviso e si esplicitano interessi e
motivazioni
Fase di Negoziazione: In questa fase, si effettuano
richieste e si stringono accordi (promesse), concordando
quindi azioni e responsabilità. Fondamentale in questa
fase è definire le condizioni di soddisfazione (CDS)
dell’accordo preso.
Fase di Esecuzione delle azioni dell’accordo.
Fase di Valutazione: In questa fase, una volta terminate
le azioni, si valuta il processo e si ricalibra, riavviando la
fase preparatoria del successivo processo.
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CONCLUSIONI
Padroneggiare la struttura della Conversazione per l’Azione va
oltre la semplice tecnica: è una pratica di leadership che richiede
coraggio e competenze per navigare la complessità emotiva,
identificare le resistenze, risolvere problemi complessi di
coordinamento, riconoscendo con precisione in quali fasi si
generano rotture o insoddisfazioni per trasformare l’impegno
potenziale in azioni concrete e condivise.

Questa abilità diventa cruciale in un contesto professionale dove,
troppo spesso, la sfera emotiva viene relegata all’ambito
personale.

I costi di questa esclusione sono altissimi: progetti che non
decollano, team demotivati e un enorme potenziale inespresso. Le
emozioni, infatti, non sono un disturbo da gestire, ma il contesto
strategico che definisce il senso di urgenza, le priorità e la
reale adesione delle persone a una causa. Riconoscerle e
integrarle nei processi decisionali non è un atto di debolezza, ma
una scelta di efficacia.

In conclusione, costruire futuri condivisi significa creare e
coltivare spazi di dialogo sicuri, facilitati da persone che
abbiano competenze integrate. L'obiettivo di questi spazi è
permettere a individui e gruppi di:

Agire come "osservatori e osservatrici consapevoli,
lavorando su di sé per riconoscere le emozioni, l'interesse
(care) e l'impegno (commitment) come i veri motori di
ogni azione significativa. Un progetto, infatti, ha successo
non per i suoi KPI’s (Key Performance Indicators, cioè
gli indicatori chiave di performance), ma perché genera
valore per le persone.
Generare Conversazioni per l’Azione efficaci, capaci di
tradurre questa consapevolezza interiore in obiettivi e
risultati chiari, condivisi e significativi.

Applicare questo modello significa, in sintesi, prendersi cura.
Non solo dei progetti, ma delle persone e delle comunità
coinvolte, accompagnandole nella trasformazione in attori
consapevoli e motivati, capaci di costruire insieme il futuro che
desiderano realizzare.
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ABSTRACT

Every choice begins with an emotion. This article reframes leadership by recognizing emotions not as obstacles, but as the
driving force behind the quality and sustainability of decisions. No real change can happen without first transforming our

inner perspective: learning to listen to and understand emotions means turning them into authentic commitment. Drawing
on the Dynamic Emotional Integration Model and Generative Leadership, the article presents tools to nurture this
awareness and translate it into concrete action. The “Anatomy of Action” and “Conversation for Action” connect inner

states, relationships, and results, showing how emotional energy can become shared value. In this view, to accompany and
coordinate means to care: creating spaces for dialogue where emotional potential is transformed into generative futures.

Fonte: https://www.agenziacult.it/letture-lente/politiche-per-la-cultura/prendersi-cura-il-ruolo-delle-emozioni-nei-processi-decisionali-e-di-leadership/
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SOSTE

Lavanderia a Vapore: gli affetti come
principi di una coreografia politica

CHIARA ORGANTINI

Come possiamo “sistemare” il futuro, rivendicando la centralità
dell’intelligenza del corpo e dei sensi contro il logo-centrismo e il
raziocinio? Come può uno spazio di ricerca per la danza
sperimentare forme progettuali che vadano oltre la rigidità
solipsistica dell’individualismo predatorio?

Lavanderia a Vapore è un centro di residenza per la danza in
Piemonte che negli ultimi anni si è impegnato nella creazione di
processi orizzontali e corali, condividendo momenti di ricerca con
artisti e comunità e co-creando progetti comuni. Non sottraendosi
alla sperimentazione di dinamiche collettive, Lavanderia stessa
ricerca possibili forme di leadership orizzontale e generativa,
sperimentando forme organizzative che revisionino una cultura
del lavoro basata su ripetizione di modelli già dati ed efficienza
come elemento di valore prioritario.

Interrogandosi sul concetto di commoning, Lavanderia si sta
sperimentando come spazio della moltitudine, abitato,
attraversato da più soggetti e organizzazioni che hanno margine di
intervento, decisionale e progettuale, sul disegno delle azioni.
Ponendo attenzione a processi co-curati, si insiste sulla nozione di

valore d’uso, decentralizzazione, pratiche di controllo e accesso,
esercitando i legamenti del proprio corpo e non l’apparato
muscolare assertivo.

Restando nella semantica del corpo, ci inseriamo in un filone di
pensiero relativo alla femminizzazione del potere che lo dissocia
dalla forza e investe, invece, sul potere come potenziale
abilitazione di fenomeni di fioritura collettiva. Non si esercita,
quindi, un approccio rigido tendente al controllo di funzioni
assegnate ma si sviluppa una postura di ascolto delle molteplici
istanze esistenti, facilitando uno spazio che permetta la
convergenza dei più, creando rizomi: la flessibilità diventa così la
ricchezza e il valore del proprio funzionamento; i progetti non
sono regolati da principi di efficienza della massima resa, ma
hanno valore nella capacità di far gemmare più esiti.

In questa logica sono da leggere le “residenze collettive”, ovvero
residenze in cui più artisti, artiste e curatori/curatrici convergono
intorno ad una domanda comune. Nelle residenze collettive, ad
esempio, ci interroghiamo su come ossigenare il tessuto
collettivo, offrendo uno spazio per disintossicarci da dinamiche

https://www.lavanderiaavapore.eu/
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sistemiche di oppressione culturale. Queste domande intendono
superare la residenza connessa ad un singolo progetto che
canalizza risorse e contributi verso una creazione confluente in un
prodotto; il nuovo approccio tende a disattivare la competizione e
il determinismo del percorso creativo, aprendo spazio per
residenze corali in cui più soggetti portano proprie ricerche,
pratiche e saperi intorno ad una domanda affine e comune,
trasformando l’istituzione stessa. Questo necessariamente apre
confronti e mediazioni, con artisti e artiste della danza,
professionisti della cultura e anche operatori del settore della cura
(welfare) e della formazione (scuole e università), in un’ottica
interdisciplinare.

Tutto ciò ci pone di fronte a sfide enormi:

decentralizzare il proprio ruolo decisionale senza sottrarsi
allo scambio;

creare spazi di autonomia per più soggetti nella cabina di
regia del disegno strategico;
stare in ascolto e imparare dalle diverse competenze delle
persone che la attraversano e ne legittimano l’esistenza;
resistere al fare, al controllo, spesso attitudine nuova e
difficile da abbracciare per un mondo, quello curatoriale
o gestionale, riconosciuto solo se capace di restituire un
impianto progettuale esatto, già scritto e credibile;
revisione del vocabolario.

Lavorare con anziani o adolescenti ha comportato una revisione
della terminologia; lavorare con persone con disabilità ha
richiesto uno slittamento della prospettiva con cui vediamo e
formuliamo i progetti, abbracciando il sapere di chi incarna
quell’esperienza. Tutto lo staff di Lavanderia ha accolto la sfida di
ripensare la progettazione, valorizzando il sapere che deriva
dall’esperienza, condividendo in maniera orizzontale le
responsabilità e le difficoltà.

DA CASA DELLA DANZA A CENTRO DI RICERCA: UNA STRATEGIA DI
COERENZA TRA “IL COSA E IL COME”
Le sfide e le necessità raccolte hanno portato quindi Lavanderia a
porsi come centro di ricerca e in ricerca, che si muove verso
l’emersione di ciò che ancora non è in luce.

Le persone che concorrono con vari ruoli all’organigramma di
Lavanderia hanno deciso di dedicare parte del loro tempo alla
condivisione delle ricerche con gli artisti e le artiste, sviluppando
così competenze utili alla mediazione e alla capacità di stare nella
trasformazione, imparando come praticare flessibilità, creatività,
sguardo laterale e ascolto relazionale; posture necessarie a
navigare il cambiamento e lo spazio liminale delle nostre società,
percorse dal crollo di molte certezze.

Se, seguendo le riflessioni della filosofa Bojana Kunst, il potere
dell’istituzione sta nell’istituire nuove possibilità, il desiderio –
sfida è divenire, in modo sempre più consapevole e
documentabile, uno spazio democratico in cui la nozione di
accesso non è solo tema ma asse operativo che condiziona tutte le
scelte: dal cosa si propone al come si articolano parole, azioni,
spazi e tempi.

In questa prospettiva vanno lette molte scelte operate nel tempo.
Citiamo ad esempio, il progetto Dance Well che dal 2018 apre alle
persone con Parkinson (e non) la pratica della danza in contesti di
bellezza, negoziando un terreno comune grazie alla mediazione di
teacher che creano una grammatica di movimento accessibile e
informata dalle specificità del movimento indotto dalla malattia,
ma condivisibile da tutti e tutte.

Oppure, il caso di Forever Young che si rivolge espressamente
alle nuove generazioni e raccoglie una rosa di azioni distinte e
connesse che tendono alla formulazione di pedagogie alternative,
attraverso progetti per coltivare la libera espressione creativa e la
voce delle stesse nell’immaginare le istituzioni formative del
futuro. Troppo spesso abbiamo ascoltato ragazzi e ragazze
frustrati dalla richiesta di aderire e obbedire a modelli dati dagli
adulti, a uno spazio-tempo organizzato per loro, a sistemi di
valutazione tarati solo su un sapere libresco che non teneva conto
della pluralità delle intelligenze e dei talenti.

IL SISTEMA DEGLI AFFETTI
Il sistema degli affetti è la risposta elaborata da Lavanderia a
Vapore alle sfide che si sono presentate nel tempo, un programma
che poggia su due parole: SISTEMA e AFFETTI. Se il mondo
inneggia sempre più all’individualismo e al trionfo del successo
inteso come massima affermazione di autonomia, la nostra sfida è
quella di riportare al centro la consapevolezza di essere parte di
un “sistema”, dove ci formiamo grazie e in relazione all’altro.
Cerchiamo di rimettere al centro la rete, lo scambio, la percezione
di ciò che è lontano, diverso, presente e invisibile. Non un lavoro

sull’affetto inteso come affinità o sentimento, ma come azione
fisica di influenza reciproca anche e soprattutto con soggettività
che non ci assomigliano.

Coinvolgendo attivamente figure che di solito restano “dietro le
quinte”, la ricerca diventa un processo collettivo aperto alla
comunità. In questo modello orizzontale, le diverse competenze si
intrecciano, favorendo uno scambio continuo di visioni e approcci
complementari. L’obiettivo è spostare l’attenzione sulle relazioni:
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non conta solo il legame tra artisti e pubblico, ma anche il modo
in cui ci si confronta con le istituzioni, ripensandone l’identità
stessa.

Il sistema degli affetti riguarda pertanto un insieme di azioni che
vedono il proprio radicamento nel corpo, nella danza che
consente il superamento dell’esclusiva dimensione cognitiva alla
base di potenziali frizioni e conflitti innescati da bias e pregiudizi.
Pensiamo ad esempio al lavoro sul buio in Dark MatterS, le
residenze internazionali e pluridisciplinari, progetti collettivi e
site-specific che sfidano l’idea del risultato chiuso; progetti
pedagogici nuovi come Camp In sostituiscono un approccio in cui
l’insegnante trasmette il sapere con un orizzonte di scambio in cui
l’insegnante è mentor, cioè colui che aiuta a sviluppare la cifra
originale di ciascuno.

Questo sistema non è solo un invito a usare l’arte per “curare” i
problemi e le tossicità della nostra società. È soprattutto un
metodo di lavoro: invece di orientare tutto dall’alto, si sceglie di
facilitare energie che nascono spontaneamente, con un approccio
rizomatico. Al centro di tutto ci sono gli “affetti”, non intesi come
semplici emozioni private o sentimenti familiari. Seguendo il
pensiero di filosofi come Deleuze e Guattari, per “affetto”
intendiamo la consapevolezza di quanto potere abbiamo: è la
capacità di sentire come il mondo ci influenza e come noi, a
nostra volta, possiamo influenzare ciò che ci circonda.

Ulteriori sviluppi riguardano nuove azioni, come il bando ARIA,
che inaugura una serie di residenze collettive di ricerca su un
tema comune, in cui artiste e artisti partono dal corpo, dalla forma
estetica e dalle pratiche, per immaginare spazi e istituzioni
porose, aperte, gassose, che rinunciano al potere del controllo,
allenando invece leggerezza, flessibilità e articolazioni, che ci
rendono potenti aldilà dell’esercizio della forza.

Con il Research Camping si torna a condividere la ricerca e il suo
ruolo pubblico attraverso posture immersive; CAMP-IN – nuova
progettualità sostenuta dal bando SIAE Per chi crea – si fa
complementare al Camping come occasione formativa peer to
peer basata su una pedagogia affettiva, dando vita a una comunità
in formazione, che si nutre reciprocamente contro le logiche
competitive e individualiste del concorso.

Essere organismo in costante ricerca, oltre che accogliere pratiche
di sperimentazione artistica, richiede un’azione di autoriflessione
e mappatura costante, tesa a interrogare il linguaggio e i metodi,
le pratiche di documentazione e archiviazione. Come è possibile
catturare le tracce di un processo vivente? Come mantenere vivo
il vocabolario? Come ripensare l’archivio non come luogo ma
come azione?

Dal dicembre 2024, proprio alla luce dei cambiamenti che cerca
di sperimentare, Lavanderia sta sviluppando un focus specifico
sulle pratiche di documentazione intese come mappatura costante
dei processi, una traduzione multimodale di processi in atto: da
cosa è accaduto osserviamo cosa e come ci si è trasformati. È un
esercizio costante perché in continuo divenire che lascia traccia in
un blog dedicato, dove tre volte l’anno viene pubblicato un
manifesto temporaneo, che offre la traiettoria tematica e la chiave
di lettura della raccolta di contenuti proposti. Il blog diventa un
archivio speciale con un approccio intuitivo e fluido alla
costruzione e all’organizzazione del sapere, a partire
dall’esperienza. Ai lettori e alle lettrici l’invito è quello di vagare
in un paesaggio di materiali multistrato, senza gerarchie, in cui
tuffarsi e creare così possibili nuove connessioni.
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ABSTRACT

Ten years after ministerial recognition as a key hub for artistic research, Lavanderia a Vapore – Piedmont Residency
Centre has shifted its focus to developing horizontal and choral processes. This approach is designed to enable artists and

curators to share research, combine complementary skills, and undermine institutional power dynamics. Inspired by the
idea of instituting power by Bojana Kunst, Lavanderia strives to become an Institution accessed by many as a driving force
for a more equitable world. How can we heal the future by reclaiming the centrality of body and sensory intelligence

against logocentrism and rationalism? As a research space for dance, how can we demonstrate its public role through
aesthetic experiences that allow us to experiment with physical and mental alternative postures to the solipsistic rigidity of

predatory individualism?

Fonte: https://www.agenziacult.it/letture-lente/politiche-per-la-cultura/lavanderia-a-vapore-gli-affetti-come-principi-di-una-coreografia-politica/
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LE EMOZIONI DELLA DEMOCRAZIA 12

SOSTE

Da vivi. Il miracolo della finitezza. Un
progetto culturale e di promozione del
Teatro, al di là dei limiti

ELISA SIRIANNI

FARE NESSO CON LA MORTE
Il nostro rapporto con la morte può vivificare il teatro, chi lo fa e
chi lo guarda? Il teatro sa essere la casa di tutti, punto di
congiunzione tra dimensione intima e collettiva? Sa e vuole
accogliere le parti fragili, i temi urgenti, quelli scomodi, mettendo
in connessione le persone tra loro e con la proposta d’arte di cui si
fa promotore? Il teatro sa e vuole essere davvero un servizio
pubblico?

Da vivi. Il miracolo della finitezza nasce dalla paura di morire e
dal desiderio di vivere. Nasce dalla vertigine dell’affaccio
sull’abisso della propria dissolvenza e la lucidità cristallina, la
gioia, la creatività, la spinta vitale che possono arrivare subito
dopo. Ho vissuto tutto questo quando, nel 2020, durante il Covid,
ho ricevuto una diagnosi di tumore. “Mi sono ammalata durante
una pandemia per non dare nell’occhio”, mi piaceva dire
all’inizio per stemperare il nervosismo. La coincidenza tra una
malattia globale e una individuale mi ha consentito di provare a

trovare i punti di contatto. Unire i puntini, “fare nesso” per dirla
alla Bergonzoni, è quello che faccio da oltre 25 anni per il teatro e
il settore culturale, occupandomi di creare progetti e opportunità
che favoriscano l’incontro, lo scambio, la diffusione tra i soggetti
che rendono possibile lo spettacolo dal vivo (gli artisti, il
pubblico, la critica e la stampa, gli operatori, la comunità). Da una
parte avevo la possibilità di osservare, al netto dei vizi mediatici,
come veniva vissuto e gestito un virus alle diverse latitudini del
mondo. Come ci si ammala, ci si cura e si gestisce politicamente e
culturalmente la malattia e la fragilità, dice di più di una
popolazione e del grado di democrazia, di chi la governa e di tanti
altri aspetti (1). Dall’altra, mi esplodeva addosso una delle
malattie più spaventose che esistano.

La relazione con la morte degli altri e con la propria non sono
assimilabili, ma vanno a braccetto: hanno entrambe a che fare con
la consapevolezza e l’accettazione del limite fisico ed esistenziale
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che definisce la nostra vita su questa terra, il sapere più
importante, da cui deriva come guardiamo al tempo e allo spazio
a nostra disposizione. Si vive come se la morte toccasse solo agli
altri e come se il nostro unico problema all’orizzonte fosse il

lutto. Sapere che siamo tutti sulla stessa barca è ciò che ci
consente di riconoscerci come simili. “Morte” è da intendersi non
come negazione di “vita” ma come parte della sua definizione,
come confine che dà forma e sostanza. Forse anche al teatro?

LO SPAZIO PUBBLICO Più CAPIENTE DI TUTTI: IL TEATRO
Viviamo in un contesto socioculturale che fa finta che la morte
non esista e che vede il predominio delle ragioni del profitto su
quelle dell’umano, perfino quando si tratta di salute (e le due
questioni non sono sconnesse).

“Umano” è sinonimo di “fragile”: tutti nasciamo, tutti moriamo,
tutti invecchiamo, se ne abbiamo la fortuna. Oppure ci
ammaliamo prima, ma soprattutto, tutti, quotidianamente,
sperimentiamo il fallimento e tempi, corpi, spazi con possibilità
limitate.

Mi muovevo tra queste e altre riflessioni nel tempo sospeso della
cura, un tempo che mi ha consentito di esplorare, studiare,
incontrare persone e possibilità come Versi di cura, il laboratorio

teatrale e sociale dedicato ai bisogni di pazienti, parenti e amici
dei pazienti, medici, operatori, in ambito oncologico, sognato
insieme ad Anna Solaro e da lei creato nel 2021 al Teatro
dell’Ortica di Genova, dove è tuttora attivo. Si rinnovava, nel
contempo, il mio amore per il teatro, spazio pubblico in cui
iniziavo ad immaginare di poter indagare collettivamente quello
che a me sembrava l’origine di tanti mali collaterali alla malattia:
il nostro rapporto mancato con la morte. Niente come il teatro
avrebbe consentito di trasformare un’emozione in azione, una
spinta individuale in un movimento collettivo, pubblico. Il teatro
è l’unico luogo che avrebbe potuto contenere una domanda tanto
complessa e ingombrante come quella che abbiamo messo al
centro dell’indagine: integrare collettivamente l’idea della morte
nella vita è fonte di miglioramenti esistenziali, sociali, politici?

DA VIVI. IL MIRACOLO DELLA FINITEZZA
L’idea di Da vivi. Il miracolo della finitezza nasce così, nella mia
testa, nel 2020, prima di avere un titolo. Ha preso forma dallo
scambio con Mario Biagini, che lo ha curato con me. Artista e
intellettuale dalle qualità professionali e umane rare, Biagini
lavora da molto tempo sulle comunità transitorie. Ha trovato un
luogo grazie a Massimiliano Civica, che lo ha ospitato come
principale progetto collaterale della Stagione nel 2023/2024, del
Teatro Metastasio di Prato, che ha fornito le risorse necessarie (2):
quelle economiche, ma anche a quelle messe a disposizione dal
personale, che ha saputo accompagnare attivamente il percorso
con competenza, creatività, adesione e umanità. Senza questa cura
e protezione, un progetto su un tema così delicato,
semplicemente, non avrebbe avuto pieno sviluppo. Carlo Biagini,
medico, Marcella Gostinelli, dirigente sanitaria, Costanza
Lanzara, antropologa, Antonio Panella, teatrante e docente,
Francesca Joppolo, giornalista, hanno dato linfa a questa
ingombrante creatura, che ha attirato una lunga lista di partner e
centinaia di cittadini.

È un progetto culturale, sociale, politico che pone l’attenzione
sulla vitalità che riserva l’esistenza anche se finita, proprio perché
finita. È, allo stesso tempo, un progetto di promozione del Teatro,
inteso come spazio pubblico deputato a trattare collettivamente
temi urgenti per la comunità, luogo della massima finitezza e
della memoria, dove tutto nasce e muore ogni sera, dal vivo,
metafora festosa del rito funebre, tempio laico dove ci si reca

insieme e si sperimenta la relazione. “Il teatro colma la distanza
tra te e me, diceva Jerzy Grotowski”, di cui è erede artistico
Mario Biagini.

Abbiamo realizzato assemblee cittadine sul territorio pratese, un
laboratorio teatrale, a cura dell’Accademia dell’Incompiuto (3),
un gruppo di pensiero online, conferenze. Sono stati coinvolti
esperti da vari ambiti: tanatologia, filosofia, antropologia,
medicina, diritto, sociologia, psicologia, storia, arte, letteratura,
per citare i principali. Se la morte definisce la vita, ogni ambito
della vita dà un prezioso contributo al ragionamento sulla morte,
da qui un approccio transdisciplinare e orientato a dialogare tanto
con i bisogni emotivi che quelli intellettuali sollevati dal tema. La
presenza costante e numerosa del pubblico, le registrazioni video
su YouTube, la creazione di un gruppo Facebook omonimo,
aperto a tutti e la conferenza TEDx del marzo 2024 hanno esteso
l’impatto del percorso oltre Prato, permettendo a una comunità
più ampia di accedere e continuare la riflessione (4).

Stiamo ancora lavorando per far sottoscrivere un “patto di
ospitalità”, da realizzare con il comune di Prato, l’azienda
sanitaria locale e i cittadini: un documento che mira a una
migliore gestione dell’ultima fase della vita, perché morire fa
meno se ci sono condizioni pratiche decorose, adeguate,
rispettose, di quest’ultimo, fragilissimo passaggio dell’esistenza
(5).
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PLURALITÀ E BENESSERE
Se dovessi scegliere un unico sentimento da associare a Da vivi. Il
miracolo della finitezza, oggi direi benessere. Chi ha partecipato
ha sperimentato il sollievo di poter affrontare apertamente il
discorso sulla morte e non sentirsi solo in questo bisogno naturale
spesso ignorato o trattato come patologico. La potenza del tema
ha avuto il vantaggio di rendere manifesta una necessità ancora
più profonda, che sperimentiamo ultimamente nelle
manifestazioni di piazza per Gaza, per esempio, e ogni volta che
ci si riunisce per una causa che ci riguarda: quella di ritrovarsi
come membri di una comunità. Ignorare i benefici del procedere
insieme procura sofferenza sul piano individuale, relazionale e
collettivo. Non lo sappiamo, ma l’emozione che si sente
manifestando in corteo, non più orfani, ammutoliti da una politica
incapace di rappresentarci, a teatro, lo potremmo assaporare ogni
giorno. Il teatro è una forma di sciopero permanente, se questa
parola indica la volontà di prendersi un tempo per sentire e
riflettere, esercitando con responsabilità e collettivamente senso
critico, rivendicando, come diritti, umanità e una dimensione non
materiale dell’esistenza. L’arte arriva laddove il pensiero è in
affanno e, in questo senso, frequentare regolarmente il teatro
produrrebbe cambiamenti politici profondi e duraturi.

Il teatro consente di fare un’esperienza plurale che coniuga senso
e sentimento come poche altre e chi fa e cura il teatro, gli artisti e
i lavoratori dello spettacolo, svolge una funzione che comporta
grandi oneri e onori. E qui si giunge all’ultimo tassello, per me
fondamentale, di questa riflessione. Il benessere, in senso ampio e

profondo, è ciò che connota maggiormente il gruppo di lavoro di
Da vivi. Il miracolo della finitezza e questa esperienza, più di
altre, ha radicato in me la convinzione che, sulla lunga distanza,
non si possa fare davvero cultura senza compromettersi, in
assenza di rispetto, benevolenza ed etica. La vera competenza non
può mai prescindere dall’umanità, men che meno in ambito
culturale. Non si può contribuire al benessere collettivo (di cui il
settore vanta di essere motore, talvolta abusando dello slogan
“cura e cultura”) se questo modello non regola anche i gruppi di
lavoro. Non si può far germogliare e proteggere qualcosa di così
fragile come il rito di una comunità che va a vedere qualcosa che
richiede mesi di lavoro e si esaurisce in un’ora di
rappresentazione, in assenza di empatia, lealtà e vero spirito di
collaborazione tra coloro che sono incaricati di portare a termine
il processo. Non è buonismo, non è retorica, non è un lusso, è ciò
che consente di compiere gli obiettivi che ci diamo. La creatività
sgorga nella fiducia e questo è un lavoro che non può prescindere
dalla creatività, che si stia sul palcoscenico o negli uffici.
“Prenderci cura” dovrebbe essere tra i nostri principali scopi
come professionisti di un servizio pubblico, lo spettacolo dal
vivo, per cui è un privilegio e una responsabilità lavorare. L’arte
non è un servizio sociale, “non serve”, eppure può traghettarci
gentilmente e potentemente in territori inaffrontabili con altri
strumenti e questo necessita di una grande attenzione, come ho
raccontato a amrzo 2026, a Losanna, in occasione di HCIM 2026
– Healthcare Clowning International Meeting (6).

IL MARKETING CULTURALE NON FA SCONTI
Da vivi è espressione di un modello di lavoro che porto avanti da
tempo: un progetto che ha il doppio scopo dell’approfondimento
culturale e della promozione del teatro. Prendendo esplicitamente
in carico temi urgenti per la collettività attraverso percorsi
collaterali alla scena, questo tipo di attività rispondono, nel
contempo, all’esigenza stringente di un dialogo sano e
possibilmente duraturo con vecchi e nuovi pubblici. È un
approccio che sostanzia e afferma la funzione di servizio pubblico
dello spettacolo dal vivo, quindi capace di catalizzare maggiore
attenzione nella scena sociale. In ambito culturale, un buon
marketing non può prescindere dal “senso”, e forse, un po’,
l’abbiamo dimenticato quando scimmiottiamo (male) gli
strumenti del profit (black friday, Halloween, San Valentino, per
fare alcuni esempi). Non esistono vie brevi, non si “sbiglietta”
senza accompagnare alle azioni di comunicazione e marketing più
routinarie un dialogo convincente, duraturo e capace di

aggiornarsi. È laborioso, è vero, ma ineludibile e lo stiamo
sperimentando anche con A caldo, per il Teatro della Tosse di
Genova, che nel 2025 compie 50 anni, un progetto, che ha
l’obiettivo di lavorare per una comunità attraverso il teatro,
favorendo la verbalizzazione offline di idee ed emozioni, in uno
spazio pubblico ma protetto, per esercitarsi ad essere cittadini,
prima di tutto (7).

Abbattere le distanze, restando connessi a ciò che ci circonda, con
senso di responsabilità risponde ad un bisogno collettivo e,
insieme a programmazioni di valore, porterebbe anche migliori
risultati al botteghino, ad avere qualche argomento solido in più a
favore del nostro valore come servizio pubblico e, forse, meno
tagli alle risorse da parte del Ministero. Soprattutto proteggerebbe
l’atto poetico al centro del nostro operato, che in assenza di
relazione è come un fiore sul tavolo di una casa abbandonata.

NOTE
[1] Segnalo a questo proposito il Museo di Etnomedicina Antonio Scarpa, dell’Università di Genova, curato dal professor Antonio Guerci.
https://entomedicina.unige.it

https://entomedicina.unige.it/
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[2] Da vivi. Il miracolo della finitezza ha visto il sostegno anche della Fondazione Cassa di Risparmio di Prato, presieduta da Diana
Toccafondi.
[3] Oltre a Mario Biagini, i membri dell’Accademia dell’Incompiuto che hanno collaborato sono stati Felicita Marcelli, Jorge Romero, Pei
Hwee Tan, Sambou Diarra, Silvia Rubes, Vicente Cabrera, Viviana Marino.
[4] Sul progetto https://www.metastasio.it/it/eventi/il-teatro-e-la-citta/il-teatro-e-la-citta-23-24/da-vivi-il-miracolo-della-finitezza-.1411
Le conferenze disponibili online: youtube.com/user/TeatroMetastasio
Il gruppo Facebook Da vivi. Il miracolo della finitezza https://www.facebook.com/groups/3431902520472506/
La conferenza TEDx a Napoli, nel marzo 2024 https://www.youtube.com/watch?v=IvjIyv63eQA
[5] Il tema del diritto all’autodeterminazione nelle cure, cui fa riferimento l’articolo 32 della Costituzione, la Legge 219/2017 e la sentenza
n. 242 del 2019 è un tema concreto e purtroppo marginale, sul quale anche le gemelle Kessler, recentemente hanno dato qualche stimolo di
riflessione. Insieme a loro vari personaggi pubblici, negli ultimi anni, da Michela Murgia, a Gianluca Vialli hanno portato l’attenzione
pubblica sulla possibilità di raccontarsi nell’incontro con la morte e di vivere questo passaggio liberamente.
[6] Da vivi. Il miracolo della finitezza è stato scelto come buona pratica italiana tra oltre duecento domande dal mondo da HCIM 2026 –
Healthcare clowning international meeting, il congresso biennale dedicato al contributo che l’arte può portare in ambito sanitario.
https://hcim2026.org
[7] A caldo prevede incontri per piccoli gruppi, subito dopo gli spettacoli, in cui condividere in maniera orizzontale, ciò che ha suscitato la
visione. Il teatro parla di noi, come i libri e i film, A caldo l’accento su una funzione nota a chi lo fa, non sempre a chi lo dovrebbe
guardare. https://teatrodellatosse.it/eventi/a-caldo-chiacchiere-ed-elisir-dopo-lo-spettacolo

ABSTRACT

This article reflects on Da vivi. Il miracolo della finitezza, a cultural and civic project developed around theatre, death, and

collective care. Originating from the author’s personal experience of cancer during the COVID-19 pandemic, the project
explores how confronting finitude can strengthen individual awareness, social bonds, and democratic practices. Conceived
as both a cultural and political initiative, the project positions theatre as a public space capable of hosting fragile, urgent,

and often silenced questions about mortality, vulnerability, and the limits of human life. Through assemblies, laboratories,
transdisciplinary encounters, and community dialogues, the project mobilised citizens, artists, scholars and healthcare
professionals in a shared reflection on death as constitutive of life. The article argues that integrating death into public

discourse fosters existential well-being, collective responsibility, and renewed forms of cultural participation. It also
reflects on ethical working practices, care within cultural organisations, and the role of theatre as a permanent civic

exercise in pluralism, empathy and critical reflection, reaffirming live performance as a fundamental public service in
contemporary societies.

Fonte: https://www.agenziacult.it/letture-lente/politiche-per-la-cultura/da-vivi-il-miracolo-della-finitezza-un-progetto-culturale-e-di-promozione-del-teatro-al-di-la-dei-limiti/
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SOSTE

Premi
MONICA NAPPO

Che belli i premi: mi sono sempre piaciuti i premi. Da ragazzina
mi piaceva vedere il momento delle premiazioni alle olimpiadi o
la notte degli oscar. Quest’ultimo era il mio preferito. Quando si
ringraziavano i colleghi, le persone che avevano votato, il
pubblico, l’agente, la famiglia.

Credo che il premio sia un po’ come una pacca sulla spalla “stai
andando bene, continua così, vediamo il tuo percorso, non
mollare”. L’ idea che ci sia anche una sola persona a dirci questo
almeno una volta nella vita è un momento fondamentale per sé
stessi e la propria autostima. Allo stesso tempo, se nessuno ci
incoraggia e supporta mentre andiamo avanti, anche questo
potrebbe essere un gran bel regalo dalla vita, in realtà. Perché ci
fa fare con sempre più urgenza la domanda: “è questo davvero il
mio cammino? voglio davvero questo? Mi piace farlo a
prescindere da tutto?” E l ‘urgenza è qualcosa non solo data dalla
nostra circostanza, ma anche da un continuo e necessario
percepire quello che accade a noi e agli altri.

E qui, la linea di demarcazione tra interno ed esterno appare
molto labile. Intendo cioè che una delle domande che come artista
ci si pone è il come ci vediamo, come pensiamo di presentarci alla
società e nei rapporti personali, e come quindi possono percepirci.

E questa non è solo una domanda interna, ma sappiamo che noi
siamo il microcosmo su cui poi possiamo capire meglio quel che
ci circonda.

Oppure perché vogliamo raccontare, dipingere, cantare, dirigere
quella storia lì e non un altra. Però il modo di percepire noi e la
realtà è anche dato da quanto siamo consapevoli dei nostri filtri
(positivi e negativi, sociali e intellettuali) con cui vediamo il
mondo, le stelle, la vita. Pensiamo alla nostra voce che sentiamo
in un modo quando dialoghiamo, cantiamo, ridiamo, ma restiamo
sconvolti quanto l’ascoltiamo registrata.

Se pensiamo invece all’attore, puoi valere moltissimo e non
essere premiato quanto meriti. Allo stesso tempo, puoi valere
meno della norma ed essere apprezzato moltissimo. Nel mezzo ci
sono molte sfumature è evidente, ma la domanda, spesso reiterata
anche nel dibattito attorno a programmi culturali o sistemi di
finanziamento è sempre la stessa: chi determina la qualità? Quali
sono i parametri? Di conseguenza, come si coniugano l’interno e
l’estero? Che domande decidiamo di ascoltare o quali meritano
un’attenzione?

Spesso, si pensa che una persona è brava perché ha successo.
Perché lavora tanto, perché ha delle posizioni di potere o fama.
Ad esempio. Ma allora se sei un attore e non ti ferma nessuno per
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strada per farsi un selfie con te forse non sei granché? La fama,
l’esterno quindi, diventa ahimè una delle principali cartine di
tornasole dei tuoi risultati.

MIDNIGHT IN PARIS
C’è un fenomeno che accade nella fisica quantistica dove il
risultato di interazione fra due particelle cambia se c’è un
osservatore, qualcuno cioè che è testimone dell’interazione. Che
la riconosce. Perché l’ha vista. L’arte è ovviamente qualcosa di
diverso, e chi ti giudica ed è testimone della tua opera lo fa con
paramenti ben diversi dall’osservare due particelle. Provo a
spiegarmi meglio, e vorrei farlo con un film di Woody Allen, a
mio avviso geniale e puntuale per questo mio concetto: Midnight
in Paris. Un giovane americano, mentre passeggia di notte per le
stradine di Parigi, fa varie considerazioni sulla sua vita e arriva a
pensare che quest’ epoca moderna sia banale. Lui sogna i primi
anni del 1900 dove l’arte era vivissima nonostante le restrizioni
che molt* artist* subivano. Per uno strano magico accadimento il
nostro eroe si trova catapultato nella Parigi degli anni ‘40, ed
entra subito in contatto con una comunità artistica del calibro di
Gertrude Stein o Ernest Hemingway. Scopre che anche lì regna la
nostalgia di quello che c’è stato prima di loro, come se il passato,
in termini artistici, si annacquasse col tempo. Quell* degli anni
‘40 pensano gli anni ‘30 siano stati stupendi. Quell* degli anni
‘30 pensano che gli anni ‘20 fossero indimenticabili e così via.

Una cosa mi colpì del film più di tutte. In questo descrivere la vita
come un miscuglio ridicolo e terrificante insieme, le artiste e gli
artisti erano rappresentati come una comunità. Si frequentavano,
si scambiavano idee, si supportavano a vicenda. Economicamente
e non. Del resto fino agli anni ‘90 è continuata questa sana
abitudine. È dallo yuppismo in poi, col suo proclamare il
consumismo come forma di libertà ed emancipazione e poi con il
diffondersi di internet e la globalizzazione sempre più massiccia

in ogni ambito della società che ci hanno illuso di essere una
grande famiglia umana. E mentre vivevamo quest’illusione, in
realtà ci isolavamo sempre di più, risucchiati dai social e
quant’altro. Le comunità di artisti si sono disgregate. In realtà, si
sono disgregate molte comunità, ma chi fa arte ne ha sofferto
molto sicuramente.

Certo, sono anche altri i motivi, ma per me questi appena
enunciati sono motivi cruciali.
E con la disgregazione della comunità artistica c’è stata anche una
disgregazione dei percorsi artistici. Niente più (o pochissimi)
collettivi, factory, compagnie numerose. Insomma, si va avanti in
solitaria. E, come dice Frank Zappa, prima c’erano dei produttori
(solo maschi, ahimè) che non mi davano consigli su come
produrre la musica, me la facevano fare e basta. Ora sono tante le
persone che gravitano attorno a me e mi dicono come e cosa
dovrei suonare. Non sono più libero come prima (e mi arrivano
consigli del cazzo. – cit.)

Si sono moltiplicati i campi, ma questo non ha contribuito alla
creazione e alla sperimentazione artistica né tantomeno alla
creazione di comunità insomma. Non ci si incontra più come
prima per dirsi come poter elaborare la propria realtà, la propria
vita o come si pensa il mondo stia andando. Non perché prima
non ci fosse invidia e competizione che sembrano limitare le
interazioni artistiche (e non solo), ma perché almeno c’erano dei
“manifesti”, ad esempio. Così come il mettersi in gruppo per
cercare di ricostruire questo puzzle intricato che è la nostra
esistenza, e la nostra società.

LA SUPREMAZIA DEL TEATRO
Il teatro è un mezzo che avviene nel momento. Ed in gruppo.
Perché anche se fai un monologo hai bisogno di un gruppo per
farlo. Il teatro poi è talmente nel presente che non lascia memoria.
Non lascia tracce indelebili delle proprie performance e anche se
oggi ahimè si può registrare, si sa che non sarà mai come l’essersi
trovati tutti insieme in quel posto testimoni di quel racconto, in
quel preciso momento. Ogni replica è diversa. Ogni replica è
un’alchimia. In un certo senso ogni replica è profondamente viva,
ma muore ogni sera.
Questo la rende un’arte elitaria e popolare allo stesso tempo.
Sofisticata e molto umana come processo, ma anche come
bisogno primario. Quello cioè di ascoltare storie.

È giusto che ognuno le racconti come vuole e credo di odiare le
mode anche per quello. Perché impongono uno stile narrativo che
non sta bene a tutti. Come quando la moda impone un colore o un

indumento. Si è vero la moda è un gioco collettivo, ma ad alcune
persone non sta benissimo quel capo e loro lo comprano lo stesso.
Per sentirsi parte, per giocare.

Il teatro è salutare se è variegato. Se rappresenta cioè un
ecosistema dove ogni organismo è utile perché tutto contribuisce
alla costruzione e al mantenimento della foresta. Ed anche qui è
impossibile avere varietà se c’è un accettare e sostenere solo
alcuni stilemi. Si finisce per sostenere un modo di vivere questa
cultura con un uso da Corporation. Le grandi corporation (in
questo caso i grandi nomi di registi o teatri) che impongono gli
stili narrativi. Per cui quello che non rientra in queste griglie
produttive è più difficilmente vendibile o gira meno. Moltissima
fatica, moltissimi lavori belli e percorsi degni di nota quindi che
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avvengono con poca luce o spazio, perché non sono notati, non
sono difesi dal sistema che invece dovrebbe contenere tutto,
appunto. Come la foresta. Cosa notare? Come scegliere?

È sull’impronta di queste considerazioni che ho avvertito negli
anni una solitudine e una frustrazione ahimè sempre maggiori.
Ma più per come dei miei colleghi venivano ignorati. Ho la
fortuna di conoscere molti artist* valid*. Ho la fortuna anche di
lavorare frequentemente. E alle volte vedo che molte volte è il
talento che non respira quanto potrebbe. Perché?

Se è vero che ognuno di noi si porta dentro un alchimista che gli
fa accadere le cose (o non le fa accadere), è anche vero che non
sempre, anzi, quasi mai, la linea di partenza della gara si trova
nello stesso punto per tutti e tutte. Se si annaffia una pianta con
cura, questa crescerà sempre meglio. E ormai questo concetto è
scientificamente provato, non è una romanticheria. Addirittura,
parlare alle piante accelera la loro crescita. Di nuovo: riconoscere
la loro presenza come importante. Ci sei anche tu qui, e mi fa
piacere. Ed è un diritto universale, o dovrebbe esserlo.

IL “PREMIO NAPPO”
Ritorno a parlare quindi della mia disperazione nel vedere dei bei
percorsi di amiche e amici (per le donne è sempre più difficile),
completamente ignorati o poco riconosciuti dal famoso
“benedetto” mainstream di programmazioni e premi
(prevalentemente presieduto da maschi che scelgono per tutti e
tutte).

Come se alcune persone non esistessero in quella cerchia di
energia fra i due benedetti protoni e l’osservatore.
Come se alcuni protoni non esistessero, malgrado siano lì a
ruotare in orbite anche loro creando energia.
Mossa quindi da frustrazione, ma anche da solitudine, e
sentendomi legittimata addirittura dalla fisica quantistica, mi sono
vista circa tre anni fa a voler creare un premio dove premiavo,
appunto, solo i miei amici.

Lo so. È andare completamente controcorrente in Italia nel dire
una cosa del genere. Ma chi si sogna di istituire un premio,
decidere chi verrà premiato e avere inoltre la sfacciataggine di
premiare solo i propri amici? Non si è mai vista questa cosa, mi
rendo conto.

Mossa appunto proprio da questo pensiero mai visto in Patria, mi
sono decisa a farlo mio. Ti premio io. Gli altri non ti vedono? Il
sistema non ti vede? Non fa nulla. Ti vedo io. Ed invito altri amici
e colleghe come noi, perché anche loro ti applaudano, perché ti
vedano anche loro. E casomai, perché no, premio pure loro!

E sono tutti diversi. Perché solo la diversità ci farà essere forti. E
più vivi. E ci farà divertire sul serio. Perché non c’è niente di più
noioso, a mio avviso, di ascoltare una storia detta sempre nello
stesso modo. Toglie speranza. Toglie luce. Apertura.
Imprevedibilità. Confronto.

Per le donne è diverso. Per cui ho deciso, facendo una cosa
ancora più bizzarra e mai vista, appunto, in Italia, di premiare
ogni anno sempre la stessa attrice. Silvia Gallerano. Che ha
portato 10 anni fa uno show al festival di Edimburgo, è andata per
più di 10 anni in tournee per il mondo con un monologo, vinto
premi all’estero, e non ha mai avuto – se non da poco e per poco-
una circuitazione ufficiale e decente in Italia. Un mistero.
Allora premierò lei ogni anno fino a che ci sarà il “premio
Nappo”.

Perché il premio è mio, ha il mio nome, l’ho inventato io, io sono
la giuria, io compro i premi. E decido io chi lo vince. Basta che
sia un mio amico. O, appunto, amica. Come Silvia. Dal 2023 ho
deciso che c’è anche una menzione speciale, sempre per il
femminile. Premio Piera Degli Esposti per le giovani attrici.
Perché Piera merita, ci ha dato tanto e non le hanno ancora
dedicato un premio.

E allora glielo dedico io. Perché era una delle mie più care
amiche.

LA COMUNITÀ
Il premio non sarebbe possibile se non ci fossero Alessia e
Gennaro. Gennaro è un mio amico attore. Bravissimo. Mai
premiato dal mainstream. Alessia è sua moglie ormai diventata
mia amica anche lei. Loro hanno una casa bellissima dove
organizzano feste supreme. Quale migliore cornice per il premio
Nappo?

Si sono offerti loro di dare la casa, amano circondarsi di artisti, e
questo premio riunisce degli artisti. Si scherza sulla bruttezza del
premio (li compro tutti dal mercatone – sono cose usate tipo una
formaggera anni ‘70, un apribottiglie, una calzascarpe.
Antiquariato cheap ma d‘ effetto).

È tutto un pretesto.

Ho voglia di stare con i miei amici artisti, con colleghi che stimo,
sapere come stanno, parlare di idee che si vogliono concretizzare.
O che non accadranno mai. Sghignazzare degli altri e di noi
stessi. Stare insieme in questo collante artistico emotivo sociale
che ci accomuna.

Il primo anno poi fui presa da una tale sfrenata voglia di
celebrazione e di stare insieme agli altri, che ho comprato anche
due metri di tappeto rosso in un negozio gestito dalla comunità
cinese.
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L’ ho portato con vivo entusiasmo arrotolato a casa di Gennaro e
Alessia. Loro lo tengono a casa e ogni anno lo srotolano e lo
puliscono apposta per l’occasione. Siccome era una serata per
celebrare le nostre vite e percorsi, chiedo a tutti di venire vestiti
da sera. Eleganti. “Diamoci un tono, please.”

Anche perché poi c’è il red carpet dove faccio le foto. Urlo come
fanno i paparazzi ai red carpet.
Ormai questa cosa di urlare e fare le foto è piaciuta a tutti e quindi
siamo più quelli che fotografano che quelli da fotografare. Ma chi
se ne frega. È il mio premio, faccio quello che voglio. Anzi quello
che vogliamo.

L’INVITO
Ed è proprio questo il mio invito. Non aspettare che qualcuno ti
dia un premio. Inventa tu un premio e dallo a chi vuoi tu. Chi sei
tu per non poterlo fare?

ABSTRACT

This text reflects on the concept of awards, using personal experiences to explore their meaning and impact. The author

recalls their fascination with awards ceremonies, such as the Oscars, and views awards as a form of validation. However,
they also highlight the value of self-reflection in the absence of recognition, prompting questions about one’s path and
passion. The discussion shifts to the art world, addressing the subjectivity of artistic merit, and the disintegration of artistic

communities due to globalization and technology. The text concludes by describing the creation of the “Nappo Award,” a
satirical but heartfelt prize given to friends, emphasizing the importance of community and the power of self-created
recognition. Through this, the author encourages others to take control of their own recognition rather than waiting for

external validation.

Fonte: https://www.agenziacult.it/letture-lente/politiche-per-la-cultura/premi/
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teatrale e culturale, con esperienze in ambito sociale. Ha collaborato, tra gli altri con Andres
Neumann e il Tanztheater di Pina Bausch, ERT/Compagnia Pippo Delbono, Teatro Povero di
Monticchiello, Teatro della Tosse, Piemonte dal Vivo. Dal 2011 si occupa del Funaro, ora Teatri di
Pistoia. Nel 2017 ha ideato "Fa'afanine a Genova contro la censura". Nel 23/24, al Teatro
Metastasio, ha curato con Mario Biagini Da vivi. Il miracolo della finitezza. Nel 2024 ha collaborato
al documentario RAI, di F. Cappa, “Tonino Conte. Qui ci vorrebbe un regista”. Nel 25/26 cura, per il
Teatro della Tosse, A caldo.

12 - Da vivi. Il miracolo della finitezza. Un progetto culturale e di promozione del Teatro, al di là dei limiti



Chris Torch
Chris Torch è un esperto culturale indipendente, progettista e consulente politico. Ha una vasta
esperienza nel coinvolgimento del pubblico, nella curatela artistica, nella gestione di progetti su
larga scala e nella politica interculturale. Nel 1996 ha fondato Intercult, un'unità di produzione
focalizzata sulla cultura, le idee e l'arte, con sede a Stoccolma, in Svezia. Ha ricoperto il ruolo di
Direttore Artistico fino al 2017. È entrato a far parte della leadership per aggiudicarsi le candidature
a Capitali Europee della Cultura per Matera 2019 e Rijeka 2020. Ha guidato l'Unità Artistica a
Timisoara 2021 (Romania), 2017-2019. Attualmente è impegnato come Direttore di Brindisi 2027 –
candidata a Capitale Italiana della Cultura. È stato designato come Project Designer per Uppsala
2029 (Svezia) come candidata a Capitale Europea della Cultura.

06 - Capitali europee e italiane della cultura: una carovana di sogni infranti



LE EMOZIONI DELLA DEMOCRAZIA TESTO FINALE

LETTURE LENTE
Letture Lente è uno spazio mensile di approfondimento e indagine sulla Cultura intesa come propulsore di svi‐
luppo umano, sociale ed economico sostenibile. Da settembre 2019, offre un’analisi critica di risorse e strumenti

di intervento nei vari livelli della filiera culturale e creativa, studi, ricerche, ma anche recensioni di libri, articoli

accademici, casi studio e interviste, integralmente open source. Periodicamente il mensile propone percorsi di
analisi, riflessione e dibattito sotto forma di dossier, per accompagnare lettrici e lettori, nonché decisori pub‐

blici, investitori sociali e imprese in processi generativi di conoscenza e costruzione di politiche innovative. La
Direzione scientifica della rubrica vede in squadra l’ideatrice, Catterina Seia (manager con esperienza pluride‐

cennale nella direzione di progetti culturali strategici) e Flavia Barca (senior advisor per organizzazioni pubbli‐

che e private nei settori culturali e creativi), con Valentina Montalto (docente e ricercatrice presso KEDGE Arts
School di KEDGE Business School, Parigi) come responsabile affari e politiche europee e Vittoria Azzarita

(Università La Sapienza-Roma, esperta di processi culturali) coordinatrice editoriale. La cura organizzativa
della redazione è di Elena Rosica.


