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IL GIOCO-DRAMMA 
 

Maria Persia*  

 

 

 

Quest’anno mi è stato proposto di partecipare ad un laboratorio sperimentale di 
drammatizzazione, ho accettato con entusiasmo anche perché l’argomento mi è molto 
familiare, poiché nel lontano 1979 ho discusso la mia tesi di laurea sul gioco-dramma e i 
soggetti handicappati. Conosco sia il dottor Silvio Campi sia la mia collega l’insegnante 
Antonella Giuliani da molto tempo. L’attività svolta con loro è stata per me coinvolgente e 
interessante perché si sono dimostrati professionisti competenti e l’impegno profuso da 
loro organizzatori avrà una ricaduta giusta da parte degli alunni impegnati nel laboratorio. 

Mi permetto di aggiungere, se mai ce ne fosse bisogno, alcune mie considerazioni sul 
gioco-dramma. Il gioco-dramma offre al bambino un senso di sicurezza e lo aiuta a 
rivivere le sue situazioni su un piano più stemperato, meno carico di drammaticità dove 
egli può dominare le scene a suo piacimento. L’interpretazione offre al fanciullo la 
possibilità di rapportarsi con il mondo da un punto di vista non abituale e se il bambino 
vive l’identificazione con aderenza impara a superare inibizioni e timidezze che spesso 
nascono da situazioni difficili. Attraverso il dialogo il bambino scopre il rapporto ludico 
con gli altri essere e imparare a creare. I tempi vanno dal vissuto familiare fino agli 
avvenimenti che l’attualità fornisce. La pedagogia e la dialettica “progressista” si sono 
battute moltissimo per dare spazio, stimoli e occasioni nuove a questo bambino 
unidimensionale del nostro tempo: si è posto l’accento sulla creatività, sulla importanza del 
gioco. Su questo punto nodale si innestano le parti della tesi che mettono a fuoco il 
problema del gioco-dramma nel contesto scolastico e familiare. 

Il termine “jeu dramatique” fu usato da Leon Chancerel e da altri educatori francesi 
per indicare che esso è parte, in ugual proporzione, di gioco e di teatro. 

Per gioco drammatico s’intende la rappresentazione spontanea e dialogata di un 
aspetto della realtà psicologicamente vissuta e quindi sentita e partecipata. 

Il termine stesso di “gioco drammatico” ne chiarisce il significato: “gioco” sta ad 
indicare che esso si basa su un’attività normale del bambino, conservandone l’elemento 
divertente ed appassionante, proprio dell’attività ludica; l’aggettivo “drammatico” 
chiarisce come esso consista nell’espressione di sentimenti attraverso l’azione. 

Il gioco drammatico nasce da un bisogno istintivo del bambino, esso è una sua 
naturale modalità d’espressione, la quale, se opportunamente guidata, può trasformarsi in 
potente mezzo di educazione e di istruzione. 

Nei suoi giochi il bambino si diverte ad imitare le persone con cui entra in più 
frequenti contatti improvvisandosi, secondo il sesso, mamma o papà, dottore o infermiera, 
ecc. dapprima senza alcuna partecipazione interiore, poi, raggiunta una certa maturità, 
partecipando intimamente i sentimenti che caratterizzano il modello di imitazione. 
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“Drammatizzare” non significa soltanto imitare, è molto di più; significa rivivere il 
modello liberamente scelto, e indirettamente proposto, e riplasmarlo secondo le proprie 
energie psichiche. 

Nel gioco drammatico il fanciullo non solo imita il modello, ma aderisce 
psichicamente ad esso, lo “sente”, cioè il modello diventa parte di lui stesso s’identifica 
con lui. 

Tutta la realtà, il modo in cui il bambino vive, esercita degli stimoli sull’animo 
infantile, fornisce dei modelli di imitazione. 

Il valore del gioco drammatico sta nel permettere al bambino di superare la 
ristrettezze del proprio mondo dandogli la possibilità di vivere, anche se su un piano 
fittizio, situazioni diverse, di fare esperienza poeticamente rivissuta del mondo e delle 
persone con le quali ha contatti più frequenti e che, comunque, conosce bene. 

La reversibilità dei ruoli che persone, improvvisandosi al tempo stesso padre e figlio, 
ci lascia comprendere la plasticità della sua anima e del suo sentimento e l’importanza del 
gioco nella formazione della personalità. 

Il bambino sente il bisogno di agire, di imitare attivamente più che essere spettatore 
passivo di una finzione di vita da altri rappresentata, anche se spesso egli sente 
soggettivamente la vicenda rappresentata da altri fino al punto di confondersi con l’attore e 
divenire, da spettatore, attore egli stesso. 

Tra attori e spettatori non c’è una netta divisione perché è l’intera scolaresca che si 
sente impegnata nell’azione dialogica: “chi non recita osserva, ascolta, ma interviene e 
questi interventi non disturbano quelli che recitano, i quali spesso tengono conto dei 
commenti fatti e dei suggerimenti. 

C’è la partecipazione di tutti; quelli che guardano si sentono coinvolti dal tema sul 
quale hanno recitatoli giorno prima e dall’azione che permette ad ognuno di vedere l’altro 
nel personaggio da lui già creato. 

Chi recita sa di essere osservato da chi non recita. La presenza dei compagni è 
accettata e sentita come una presenza stimolante. Il modo relazionale che unisce questi due 
gruppi non ci sembra essere quello di una situazione di teatro tradizionale in cui gli attori 
recitano per gli spettatori. 

Quando il gruppo recitante è in azione, il resto della classe si trasforma in plateali 
ascolto e “in qualsiasi momento, secondo i bisogni, nuovi personaggi possono essere 
inclusi in nuove funzioni. Dopo il gioco, il momento del dialogo libero, libera tutti quelli 
che hanno guardato e che hanno voglia e bisogno di commentare. 

La tematica personale affiora in ogni azione dialogica spontanea qualunque sia 
l’argomento prescelto; tuttavia l’interpretazione di temi tratti dalla vita ambientale e 
familiare può offrire all’alunno una possibilità di una catarsi espressiva e al maestro un 
utile materiale orientativo per una conoscenza più approfondita del fanciullo. 

Il gioco-dramma dà al bambino un senso di sicurezza e lo aiuta a rivivere la 
drammatica familiare su di un piano più generale, meno carico di passionalità personale 
ove egli può dominare le varie scene a suo piacimento. 

Uno degli ostacoli più difficili da superare è il senso di inibizione che spesso 
paralizza i piccoli attori: le difficoltà possono nascere da problemi personali, da situazione 
familiari o perché affrontano la prova del dialogo per la prima volta. Il nemico da vincere è 
rappresentato dal timor panico e solo l’intervento della classe può aiutare il piccolo 
interprete a liberarsene. 

I motivi dello smarrimento sono molti: i pregiudizi della critica ambientale, il falso 
pudore, l’improvviso senso della responsabilità per l’azione che deve essere interpretata. 
Le reazioni sono differenti da soggetto a soggetto: a volte i ragazzi appaiono confusi, 
perplessi, a volte ironici e beffardi; sono atteggiamenti spesso di copertura, suggeriti dal 
senso di inibizione. In questi casi è importante che il maestro che dirige il gioco-dramma 
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proceda con delicatezza, incoraggiando il bambino perché egli raggiunga quella sufficiente 
disinvoltura propria dell’attore che si sente libero. 

Il gioco drammatico si differenzia in modo netto dal teatro infantile. Il gioco 
drammatico consiste nella rappresentazione dialogata e spontanea di argomenti, situazioni, 
ruoli molto noti al bambino che li rivive nel gioco secondo le proprie energie psichiche, 
trasformandoli. 

Lo svolgimento dell’azione, pertanto, è breve, personale, improvvisata, come tale, 
esclude qualsiasi preparazione qualsiasi copione e dialogo precedentemente compilato, 
mentre nella recitazione teatrale il dialogo è già scritto ed imparato a memoria, perciò il 
bambino vive l’azione, ma difficilmente partecipa ad essa con tutta la sua anima. 

L’atteggiamento dell’insegnante può modificare radicalmente la condotta sociale dei 
propri alunni promovendo o no un’altra misura di interesse per le attività della scuola. 

La sua funzione è soprattutto una presenza, un’azione che egli esercita nell’ambiente 
dei suoi scolari, e poiché è egli stesso in continuo sforzo di perfezionamento, ciò 
costituisce un esempio stimolante per la classe, la quale rivela sempre la vita interiore del 
maestro; in quest’azione educativa vengono a fondersi e compenetrarsi i singoli mondi che 
ogni fanciullo porta con sé, come rielaborazione e risonanza del mondo sociale e familiare 
in cui vive.   

Importante è la conversazione, essa è un valido mezzo per portare la scolaresca in 
una situazione di attesa e di curiosità, affinché le attività che seguiranno siano una risposta 
ai bisogni di azioni e di conoscenza. 

Infatti, il discorrere vivo, guidato dal maestro, deve sempre contenere qualcosa di 
nuovo e originale, di calzante per il momento psichico attraversato dall’alunno. 

La conversazione diventa un dialogo tra adulto e fanciullo e in essa affiorano gli 
aspetti più nascosti della sua persona. In questi colloqui il maestro sa trovare una risposta 
ai suoi dubbi, ai suoi smarrimenti. Si instaura così una relazione di fiducia del fanciullo 
verso l’adulto che lo ascolta e di questo verso l’alunno il quale può consolidare, allargare i 
contenuti linguistici del suo lessico. Se il maestro saprà identificarsi con la personalità 
dell’alunno e imparare a conoscerne le esigenze reali, diventerà suscitatore di idee, di 
“incontri”. 

Il maestro che guida i propri alunni nella realizzazione del gioco-dramma deve 
trasformarsi di volta in volta, e secondo le necessità del momento, in attore, regista. Egli 
rappresenta la realtà del tema di fronte ai fanciulli quando questi, nei loro primi tentativi di 
interpretazione smarriscono il filo logico della trama verbale. 

Quando il maestro interviene nel gioco e occupa il posto di un piccolo interlocutore, 
orienta l’azione nel solco voluto dal tema scelto, e stabilisce con gli alunni un relazione sul 
piano immaginativo. 

Il maestro non deve imporre nulla, ma prevedere, suggerire, consigliare. Ogni alunno 
è una individualità, i suoi modi espressivi sono personali, l’adulto deve saperli fare 
scaturire guidando gradatamente il fanciullo alla scoperta del mondo che è in lui e alla 
familiarità con il mezzo espressivo per poterlo compiutamente esprimere. 

L’abilità del maestro deve consistere nell’entrare nel gioco dialogico al momento 
opportuno e suggerire, attraverso l’esempio, ciò che i fanciulli non hanno saputo cogliere o 
esprimere durante la loro interpretazione. 

Il maestro entra nel gioco infondendo tra i propri alunni il senso di un’espressione 
chiara, sintetica e semplice. Se l’attenzione viene meno significa che l’azione che egli ha 
stimolato non è stata pienamente seguita dagli alunni, se invece l’azione è buona, si 
instaura spontaneamente una disciplina naturale e nulla può rompere l’incanto della 
rievocazione. 

Un avvenimento occasionale desta interesse tra gli alunni e può diventare il tema di 
un dialogo verbale. Gradatamente la funzione di “regista” che il maestro assolve si 
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trasferisce agli alunni quando questi si dimostrano sufficientemente padroni della prassi 
dialogica; tuttavia la sua presenza è sempre determinante perché egli rappresenta per 
l’alunno quell’insieme coerente di valori che lo aiuta nell’ascesa verso la realtà della 
coscienza e a lui spetta il difficile conto di realizzare gli stimoli educativi offerti dal gioco 
dialogico. 

Durante lo svolgimento dell’azione interpretativa, le espressioni verbali e mimiche 
usate, il ruolo drammatico scelto, le reazioni all’agire dei compagni di gruppo, il grado di 
spontaneità raggiunto costituiscono una preziosa raccolta di notizie che aiuteranno 
l’insegnante a comporre un profilo degli alunni abbastanza aderente ad essi. 
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L’ALFABETO DEL DIVENIRE 
attraverso  

LA FORZA DELLE EMOZIONI 
 

Antonella Giuliani* 
 
 
 

Quando ero ragazza, e si parlava di futuro, dicevo sempre a me ed ai miei amici che 
tutto avrei fatto nella vita tranne che l’insegnante e ne ero convinta, perché, mi dicevo, quel 
mestiere non era per me continuando così nella mia convinzione. Effettivamente credo 
oggi che volessi fare soprattutto un lavoro nel quale fosse stato possibile esprimere al 
meglio la parte più libera, quella dell’espressione, quella che vola lontano, prima di tutto. 
In quel periodo evidentemente non vedevo connessioni possibili tra l’insegnare e l’essere 
persona con facoltà di questo tipo. Devo aver sofferto coi miei professori! Specie con 
alcuni. Ma siccome da sempre vedo la metà del bicchiere come mezzo pieno e non come 
mezzo vuoto, ho preferito attingere al periodo della scuola elementare dove, se da un lato 
ero confusa dalle mie mancanze, (mio padre morì appena un anno prima del mio ingresso 
alla scuola), dall’altra ho vissuto la mia maestra come un punto fermo, un rifugio e 
soprattutto un vulcano di idee che trasportava noi bimbetti ogni volta in un’avventura 
diversa. 

Incomincia così la mia di avventura: quella da insegnante. Non contenta di esserlo 
diventata, mi iscrissi ad un corso biennale di specializzazione per handicappati psico-fisici 
presso la Scuola Magistrale Ortofrenica “G. F. Montesano” a Roma. La frequentazione al 
corso divenne d’un tratto la mia ragione di vita e fu sicuramente, dal punto di vista 
professionale, il periodo più bello della mia vita. E’ stato lì che mi sono formata, sono 
cresciuta e diventata adulta. Sono allora diventata insegnante e, cosa più importante, ora mi 
ci sentivo. 

Sempre a lezione, tutti i giorni, con insegnanti capaci di trasmettere saperi,  ma 
soprattutto modalità di essere. La formazione prima di tutto e sentivo che giorno dopo 
giorno questo avveniva e che da semplice allieva stavo diventando una insegnante vera, ed 
avrei seguito i miei alunni, più sfortunati di altri, aiutandoli semplicemente e sopratutto ad 
esprimersi. 

Un incontro quindi e lo definirei così. E stata la scintilla che ha fatto mettere in 
ordine tutti i tasselli dell’insieme che c’era dentro me: consapevolezza dell’esistenza del 
dolore, ma anche passioni, possibili energie, ovvie speranze, e l’elenco continuava e 
continua ancora oggi all’infinito; infiniti sono i sentimenti e le sensazioni come le parole 
che sono frutto di finiti segni che offrono però infinite espressioni trascinando ognuno in 
un mare sconfinato che si traduce in esperienza viva e quindi vita vissuta. 

Iniziai ad amare la poesia perché capii la forza della parola, quella riconquistata. 
Amavo già il teatro perché la mamma me ne aveva fatto assaporare le peculiarità e 

poi si emozionava con me ed io con lei quando il sipario si chiudeva lasciando allora, come 
oggi, un vuoto pieno, una sensazione di perdita momentanea che ha già in sé uno spazio 
riempito. Assaporavamo momenti di arte capaci di coinvolgere chi osserva un quadro per 
esempio, oppure ascolta un brano d’opera travolgente, dove la storia non si conclude bene, 
ma il tormento ti assale o la speranza  o sentirla declamare i versi di una poesia… che dire? 
Mia madre è stata proprio una gran donna: mi ha insegnato che quel mondo intimo c’è, 
�������������������������������������������������������������
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esiste nostro malgrado, che è un contenitore di energie e che queste non possono che esser 
positive. Mi ha detto anche che non tutte emergeranno, che la strada è impossibile a 
percorrerla senza intralcio o senza ostacoli, e che qualcuno di essi sarà insormontabile, che 
ci farà del male, ma la strada continua… 

E’ così che diventai maestra e forse anche grande. 
Il mio pregresso è questo, totalmente non straordinario, simile a tanti, come simile a 

quello dei bambini di ieri e di oggi. 
Ora, come allora, devo insegnare a quegli stessi bambini a leggere e scrivere prima di 

tutto, ma poi ancora a creare connessioni di saperi, e poi ad essere nel gruppo, ad 
appartenere ad un sistema già con le sue norme. 

Faccio un salto indietro: Cristian era un bambino autistico, non mi guardava mai 
negli occhi e con i suoi stereotipi costruiva sempre pezzetti di muro insormontabili che io il 
giorno dopo e il giorno prima cercavo di abbattere con garbo, delicatamente ma con 
coraggio e determinazione. Quale progetto da me preparato, quale programmazione: era un 
divenire perché ancor prima degli obiettivi didattici c’erano le origini del sentire e volevo 
che avesse fiducia in me. Se si trasmette fiducia la si riceve, mi ripetevo, e continuavo.  

Nell’etimologia della parola teatro c’è “luogo dello sguardo”. Cercavo 
quell’incontro tra il suo ed il mio e un giorno questo accadde. Il percorso che avevo scelto 
era inerente ai cinque sensi, era un riportare la comunicazione allo stadio emozionale, era 
lasciare traccia del sé per riconquistare il linguaggio, era rilettura del mondo e dell’altro 
ora privilegiando l’udito ora il tatto, senza disdegnare nessuno dei canali comunicativi a 
nostra disposizione, ma semplicemente sezionando per arrivare ad osservarli separati e 
riunirli nell’insieme della conoscenza.  

Torniamo ad ora. E’ passato un tempo importante, era il lontano 1982, ma ora è 
come allora: stesso entusiasmo ed emozione nel veder sorridere i bambini. Anche il primo 
giorno di scuola, in prima, quando qualcuno deve loro aver detto cosa sia quel mondo della 
scuola, e cosa poi faranno, e la loro espressione lascia intendere già la natura, le paure, i 
timori, le aspettative. Ma io ancora non li conosco e loro non conoscono me. 

Però essi guardano incuriositi noi e il mondo che li circonda, con quelle espressioni 
piene di interrogativi, e non si può fare a meno di rispondere alle loro domande , anche a 
quelle non espresse, perché la spinta del sapere ci sostiene fin dai nostri primi vagiti ed è 
l’energia che porterà ed ha portato l’uomo lontano. 

Si tratta di sentire i bambini nel senso di entrare in empatia con essi. 
Se dimentichiamo questo, abbiamo già deciso che persone i nostri alunni saranno, 

senza lasciar loro il benché minimo spazio all’espressione che non significa “passare il 
tempo in distrazione”, (ammesso che ciò non sia nobile), ma vuol dire conoscere ed agire 
sulla base delle esperienze fatte le quali a loro volta costituiscono, come gradini di una 
scala, la base per esperienze future, e di nuovo il motore dell’agire. 

Un insegnante che si pone in questa prospettiva e che porta per mano i suoi bambini 
lungo la strada dell’educazione e del sapere, deve aver individuato l’obiettivo primo del 
suo operare ed è chiamato costantemente ad essere onesto con sé e coi bambini riguardo al 
percorso che li attende facendo notare i traguardi raggiunti da ognuno incoraggiando la 
salita e proponendo pezzetti di esperienza necessari per vivere e sapere. 

Dare rinforzi positivi alle scelte possibili per ogni risoluzione di problemi è uno 
strumento fondamentale per mettere in moto energie proprie e collettive che favoriscono e 
sostengono la crescita psico-fisica degli alunni e del gruppo; è quindi la spinta per la 
conoscenza dei saperi. 

Creare pertanto un clima favorevole non è solo necessario ma indispensabile affinché 
i nostri alunni siano felici e ben disposti all’apprendimento, perché comprendano che tante 
sono le scelte possibili e ciò non fa altro che attivare la propria energia ad agire e 
conoscere. 



���
�

Il loro corpo è solo il contenitore dell’anima. Con sé il corpo �
��������
�
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più profonde, le malinconie, le paure più remote e le gioie che si è disposti a vivere. Perché 
allora una insegnante non dovrebbe partire proprio da ciò? Partiamo dalle emozioni, 
impariamo a riconoscerle, attingiamo alla memoria, attiviamo l’attenzione perché vederle 
negli altri può fungere da specchio e magari scopriamo quanto sono  simili nel profondo. 

Rita Levi Montalcini parla di emozioni e passioni dove le une se lasciate a se stesse 
non spingono ad agire ed aggiunge che possono col tempo divenire motore di azioni 
negative, le altre invece, le passioni, sono la spinta ed a loro volta sospinte da una forza che 
muove all’agire, questa volta in direzione positiva. Le passioni se ben esercitate, hanno una 
loro saggezza ed offrono una guida ai nostri pensieri, ai nostri valori. 

Aprire le porte alla percezione: questo prima di tutto. Le capacità metacognitive 
quali memoria, attenzione e percezione, sono fondamentali nel potenziare le abilità 
connesse alla dimensione curriculare. 

E poi parlare semplicemente, aggiungendo vocaboli sconosciuti ed apparentemente 
difficili a comprendere e memorizzare, ma che con l’uso, la consuetudine divengono 
appunto usuali e consueti. Un bambino bengalese che non parlava la lingua italiana, mentre 
costruiva le scenografie dello spettacolo che preparavamo, mi disse: “Maestra, credi che 
vada bene così?” Bene, dissi dentro me, anche i congiuntivi, perché no? Questo bambino, 
come i suoi compagni era sereno, partecipe totalmente al progetto comune, era, quella 
volta una storia tenera che avremmo raccontato: “Babbo Natale tra gli orsetti”, percorso 
elaborato a sostegno dell’integrazione della bambina down inserita nella classe. 

Ora quindi subentra un nuovo aspetto: col laboratorio teatrale, da niente si 
costruisce un capolavoro, là dove il prodotto non esisteva, ora c’è, appartiene al gruppo, e 
le emozioni di tutti, grandi e piccoli, confluiscono in un prodotto finito fruibile dagli altri e 
trasmissibile di emozioni a sua volta. Così si recupera e si impara ad usare 
consapevolmente la propria storia: quando usiamo le mani, in questo caso quando ce le 
sporchiamo per costruire da niente e con materiale di recupero, qualcosa che non c’era e 
adesso c’è come una scenografia, un oggetto di scena, un cappello ed il resto, tutto il nostro 
essere entra in gioco. 

Dare lo spazio giusto alla creatività permette di usare l’intera personalità e fa 
scoprire il sé, quindi promuovere il pensiero divergente ci fa percorrere col gruppo strade 
nuove mai percorse prima, dove le risorse d’ognuno vengono attivate e soluzioni nuove 
individuali e di gruppo si moltiplicano, divengono condivisibili e mai riconducibili a verità 
intrinseche. Non dare quindi risposte preconfezionate significa lasciare spazio ai pensieri, 
ed ai perché dei bambini, alle loro domande sull’esistenza, sulla natura. Creatività viaggia 
a braccetto col cuore e nel bambino creano felicità immergendoli in uno stato di 
soddisfazione che a guardar bene conduce ognuno alla propria memoria. 

Quando un bambino crea liberamente, specie se ci troviamo nelle prime classi  della 
scuola primaria, è il momento in cui parla di più, si esprime, commenta, fa i suoi suoni 
d’accompagnamento, è così che esprime i suoi stati d’animo. 

E’ il momento più piacevole da osservare per un adulto educatore, e lo stesso deve 
saperlo accompagnare in questa sua scoperta, deve inoltre sostenere le sue scelte e 
condividere con lui le sue gioie. 

Parte adesso un altro spazio di pensiero, ci si domanda come fare per arrivare 
all’obiettivo, si sezionano le parti dell’intero e si gioisce ogni volta che si riesce. 

La creatività entra in gioco piano piano e la scoperta del bambino è sorprendente. La 
creatività ci fa sostenere l’insostenibile, dà spessore a ciò che è invisibile, ci fa vedere, 
sentire ciò che è trasparente, realtà tangibile diviene illusione e viceversa. 

Nelle scene di una poesia ci son bugie. 
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La sperimentazione del linguaggio poetico ad esempio, ci fa provare sensazioni ed 
intuire le emozioni, significa conoscere ed avvicinarsi all’altro. Significa unire il corpo alla 
mente e richiama in noi immagini dimenticate attingendo alla nostra memoria. 

Esercitare questa pratica vuol dire avere il rispetto per il bambino che abbiamo di 
fronte, significa dirgli “io ti capisco, sono con te, ti puoi fidare”. 

Fruire di poesia e scrivere per immaginazioni e sensazioni, significa attingere alla 
fantasia che essenzialmente non è altro che un contenitore di cose che non esistono, 
fondamentale però per sopravvivere perché offre soluzioni al mondo interiore. 

Attingere quindi a questo bazar personale ed intimo significa riuscire nella gestione 
delle angosce interne e liberare i bambini dalle regole di quei binari che troppo spesso 
vengono rappresentati loro ancor prima che l’esperienza si compia. 

Non dimentichiamo ognuno la sua storia, cercando di trasformare al più presto e con 
meno fatica possibile il bambino in un  mini adulto e ricordiamoci, scavando nella 
memoria che ci siamo sentiti di essere cresciuti quando troviamo significato alla vita e 
sicurezza in noi stessi perché abbiamo quel giorno compreso e risolto i nostri problemi da 
soli.  

Questo naturalmente non significa che si debbano lasciar soli i bambini preda delle 
loro angosce, ma se amare significa sostenere e dare il tempo al bambino di sperimentare, 
allora questi va sostenuto con atteggiamento di fiducia verso le sue scelte. 

L’apprendimento non è slegato da me nel momento in cui mi appresto a studiare o ad 
applicarmi in qualcosa perché altrimenti fosse, saremmo tutti uguali, scriveremmo tutti allo 
stesso modo, parleremmo tutti usando gli stessi termini, ameremmo tutti gli stessi 
contenuti, saremmo tutti geni col pennello oppure non li avremmo mai costruiti gli 
strumenti per essere al mondo ed esprimerci. Non ci sarebbe differenza alcuna, ed è 
proprio sulle differenze che si costruisce la storia, e, nel caso del laboratorio teatrale, un 
percorso scolastico di formazione prima ancora che essere di apprendimento. 

Il teatro è trasmissione di cultura, là dove, attraverso lo studio e la ricerca, si 
individua un argomento di interesse comune; ma per apprendere occorrono tutti i linguaggi 
a disposizione: serve leggere, ricercare, poi pensare, (e questo richiede un tempo di 
elaborazione individuale), ma poi, una volta col tarlo dentro, la curiosità cresce perché si 
vuole capire meglio e di più, e allora si cercano fonti diverse, più libri, immagini, notizie, 
ma poi ancora racconti e quindi si discute. Nelle ricerche di gruppo ognuno apporta il 
proprio contributo. 

Un anno l’argomento prescelto fu la magnifica opera di Omero: l’Odissea. Il lavoro 
in quella quinta fu proprio speciale: lettura dei versi del grande Omero, rilettura in termini 
bizzarri e mai dissacranti delle peripezie dell’eroe omerico, scrittura dell’opera in 
sceneggiatura divertente e paradossale rispetto all’immaginario collettivo del mitico Ulisse. 
Ma che dire: poesie dedicate ad emozioni come solitudine, distacco, vuoto, tristezza e poi 
ancora esercizi di stile e “provocazioni alla scrittura” come invenzione di barzellette o spot 
pubblicitari e per finire costruzione di un musical dal titolo “Questione Odisseo” perché  
Ermes, messaggero degli dei, sempre pronto a fare scherzi, si moltiplica divenendo così  
ben cinque tipi che sostenevano una verità su Ulisse non conforme alla storia studiata dagli 
umani, dove Ulisse, poveretto, ne usciva come un codardo e per niente valoroso come 
sembra. Ma il grande Omero, mise a posto ogni cosa con il suo risveglio burrascoso. 

Altro elemento: nel teatro coi bambini, ogni cosa si mette a posto.  
Ecco l’elemento magico così caro ai bambini e così risolutivo; la maschera indossata�

sul volto o la magia che si appropria della storia che si sta raccontando e diviene risvolto 
dell’intera faccenda. In fondo basta pensare all’uso che se ne fa tra i popoli primitivi dove 
indossando una maschera si viene automaticamente dotati di poteri magici e 
soprannaturali. La maschera non è altro che un volto finto sovrapposto a quello vero che lo 
nasconde o lo cambia: la magia entra ora in atto a pieno titolo. Non solo, perché si crea una 
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attenzione e concentrazione tra chi recita e il pubblico, il quale a sua volta “si aspetta” 
che il problema nella storia narrata venga risolto; è più affascinante e crea una sorta di 
suspense se entra in gioco la magia. Il lessico del bambino così si amplia e si arricchisce 
dei termini della magia, troppo vicini a lui per essere tralasciati e non appresi. 

Nell’esercizio dell’esplorazione della realtà attraverso il laboratorio teatrale, si 
superano i confini dello spazio e del tempo e si vive direttamente nel qui ed ora, e si 
riesce a conoscere l’altro e sé nel profondo perché si affinano le proprie capacità intuitive. 
Allora vanno ricercate e si valorizzano le capacità piccole e grandi di ognuno; contrapposto 
alle differenziazioni culturali vi è un linguaggio comune che lascia cadere l’attenzione 
verso il mondo sia interiore che esteriore. Giorno dopo giorno ci si riappropria dei gesti e 
della mimica che ci appartiene.  

Il gioco simbolico qui fa da tramite fondamentale e si conferma come ciò che 
rappresenta: il gioco più antico dell’uomo. Il laboratorio teatrale che è funzionale per 
mettersi in gioco, per giocare appunto, per trovare le regole del gioco e poterle 
condividere, diviene strumento comunicativo necessario allorché non si parla la stessa 
lingua. Mettiamo in moto allora quell’universo di non verbale ancora più ancestrale di 
quello verbale e perciò impossibile a nascondere.�Il teatro a scuola, libera dagli schemi e 
promuove l’integrazione e la partecipazione. 

L’apprendimento passa attraverso: 
1°�La motivazione ad agire 
2°�La attivazione della responsabilità 
3°�L’attivazione della comunicazione 
4°�La rappresentazione dell’apprendimento e del sapere 
Se si pensa alla valenza che ha oggi il linguaggio verbale come canale comunicativo 

preferenziale anche e soprattutto a discapito dei linguaggi non verbali, che occupa la Sfera 
Sensoriale anch’essa esistente e pressante, non si può fare a meno di capire come 
quest’ultima debba in prima istanza essere privilegiata proprio in virtù della mancanza di 
un codice condiviso, cioè il linguaggio verbale. Non è difficile pensare a come la danza, la 
musica, l’arte in genere, possano avvicinare persone tanto diverse tra loro e farle entrare il 
comunicazione efficace; l’individuo e quindi il bambino, ha bisogno di essere capito 
dall’altro. Per essere capito dall’altro, ha bisogno di capire l’altro. Deve cioè mettere in 
movimento un meccanismo di metacomunicazione. Con ciò, siamo appieno nella Sfera 
Relazionale. 

Ma su cosa si può basare quest’esercizio, in una Scuola di Base, con elementi del 
tutto consapevoli, sia pure implicitamente, del concetto di ruolo e funzione? In altre parole, 
quale strada può esserci per un bambino che viene iscritto a scuola dell’obbligo con i 
genitori che gli avranno detto qualcosa sulle regole da seguire, anch’esse implicite, sulla 
sua funzione rispetto a quella dell’adulto che, riconoscendo come tale, riconosce superiore 
a sé, o ancora, che non sa comunicare se non i suoi bisogni  fondamentali, spesso esplicitati 
in uniche frasi preconfezionate, mirate solo al soddisfacimento dei bisogni primari? Quale 
via può delinearsi per un bambino che vede e vive gli altri naturalmente diversi da sé? 
Cosa fare? Bisogna attivare quella sfera sensoriale che noi tutti possediamo e che sembra 
di minor conto, spesso, nella scuola. La sfera relazionale ne trarrà giovamento dato che si 
attiverà quel senso di responsabilità che non sarà più indotto, ma che piano piano riuscirà a 
farsi strada. 

Condividere le decisioni riguardo una scenografia, per esempio, sviluppa, tra l’altro, 
questa abilità di “mettersi in gioco”, responsabilmente in vista di un progetto comune, cioè 
un obiettivo da raggiungere. 

La comunicazione così ha avuto inizio, si prova, si sperimenta, si ride, ci si diverte, e 
con ciò calano le tensioni, non fosse altro per gli aspetti ridondanti del codice che si 
adopera. 



���
�

La ridondanza crea un modello quindi porta, dal punto di vista relazionale, a sentirsi 
appartenente ad una specie, e quindi ad un Sistema. 

Si arriva così alla rappresentazione dei saperi, dell’apprendimento, quindi si è nella 
Sfera Cognitiva. 

Troviamo un contenuto, scegliamo quale deve essere, consapevoli tutti che 
sperimentando e confrontandosi si arriva alla conoscenza.  

Un anno fu: “I Diritti Umani”. Impresa non da poco, in generale, ancor più nel nostro 
Istituto. 

Accendiamo le “zone di sviluppo” per l’apprendimento,  di cui parla Vygotskij. Per 
zone di sviluppo si intendono quelle aree contigue a ciò che un soggetto sa fare da solo, in 
relazione a ciò che sa fare con l’aiuto dell’altro più competente, vedi adulto, compagno, 
tecnico o strumento. 

Il contenuto è ben definito. Dobbiamo entrarci dentro. Come? Partendo dal mondo 
che ci appartiene. E’ per tutti così, ancor più per i bambini. Quindi forniamogli la 
possibilità di possederlo, di farlo proprio. Si è letto, discusso, disegnato, scritto, 
rappresentato, evidenziato e altro. Scelto il Diritto su cui lavorare: “Diritto ad Esprimersi”. 
Perché è alla base degli altri dato che bisogna sapersi relazionare, saper chiedere, avere lo 
spazio per farlo e gli altri devono poter ascoltare. Questo vale per tutti: adulti, bambini, 
“normali”, “diversi”, svantaggiati e migranti. Nel nostro Istituto non si rallenta con ciò la 
Didattica, anzi, la si potenzia. 

Le fasi operative di un laboratorio teatrale sono: 
-�discussione ed evidenziazione del percorso da seguire (scelta del contenuto) 
��stesura delle prime storie individuali e, successivamente, a gruppi 
-�stesura di una storia unica scritta mischiando le storie individuali 
��individuazione dei personaggi e ambienti 
-�prove su campo dei personaggi e azione 
-�caratterizzazione dei personaggi 
-�stesura del copione 
-�costruzione di scenografie ed oggetti di scena 
-�scelta dei ruoli 
-�costruzione dei costumi 
-�memorizzazione delle parti 
-�rappresentazione/spettacolo 
L’aspetto prioritario, in quanto codice comunicativo, che ho sempre cercato di 

evidenziato, è quello della comicità. 
Un messaggio carico di significato, intrinseco ad esempio al contenuto dei Diritti 

Umani o della bugia e delle sue svariate forme oppure temi quali l’ecologia, i diritti degli 
animali, per essere incisivi, necessitano di ritrovare una strada, la più diretta possibile: la 
comicità, il senso del contrasto, la sorpresa, il ritmo incalzante, l’incongruenza logica degli 
elementi, la deformazione, e molto ancora, e così si permette agli alunni di essere partecipi 
di un ambiente educativo che stimola la capacità espressiva, di saper parlare con “parole 
proprie”, di saper entrare in un codice linguistico condiviso. Si fornisce peraltro agli alunni 
tutti la possibilità di inoltrarsi con piacere in quegli apprendimenti con quella dimensione 
critica che è la base per vivere insieme agli altri e con gli altri, coi quali condividere 
un’azione comune che diviene educativa nel cui contesto sono coinvolti in  misura uguale 
anche gli insegnanti, perché la comunicazione è circolare e coinvolge tutti i membri del 
Sistema a cui essi appartengono. 
 

La scuola sta cambiando, ma se ancora si definisce “recita” quel prodotto finito che 
si rappresenta e che è invece a pieno titolo uno spettacolo, allora di strada ce n’è ancora 
da percorrere prima che il teatro possa far parte del curricolo: è una questione di 
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modalità con la quale si sceglie di intraprendere un viaggio appassionante coi bambini 
per lunghi cinque anni. Non dimentichiamo che il primo giorno non ci si conosce e si 
arriva alla fine della quinta con le lacrime in tasca per ognuno; si è imparato, oltre che 
verbi, avverbi, complementi, teoremi, chi era Dante, Napoleone e Cesare, e poi ancora… 
… si è imparato a comunicare dove il termine non significa altro che “azione comune”. 
Naturale quindi che ci sia stato spazio per ognuno e che si sia imparato a conoscere 
l’altro, a rispettarlo, a valorizzarlo ed a conoscerne pregi e difetti, ma col quale si è gioito, 
riso litigato e quindi si è percorsa una strada. Se lungo questa strada si è riusciti ad 
esprimere al massimo le proprie potenzialità allora l’obiettivo è stato raggiunto, e tutto il 
gruppo, bambini e insegnanti, ne esce arricchito. La scuola vale la pena di viverla, e, cosa 
che non avrei detto circa trent’anni fa: il mio mestiere è proprio quello di insegnante. 



���
�

 

Lo psicodramma e altre tecniche a mediazione teatrale  

 

Luana Morgilli* 

 

 

 

Nascita ed evoluzione dello Psicodramma Moreniano 

L’evoluzione dello psicodramma ha un andamento un po’ anomalo rispetto ad altre 
tecniche classiche. Esso trae origine dalla concezione psicologica e dai metodi 
psicoterapeutici e formativi elaborati dal medico Jacob Levi Moreno (1889 – 1974), nei 
suoi quasi sessant'anni di attività in campo clinico, sociale ed educativo. Egli, però, non ha 
fornito un costrutto teorico univoco e unitario, preferendo applicare e diffondere la sua 
tecnica in modo istrionico e in contesti anche informali. Ciò ha fatto sì che con il passare 
del tempo, la “drammatizzazione” come tecnica attiva, si sia diffusa, essendo simulata, 
assimilata e praticata da numerose scuole e con diversi approcci teorici. 

Dal 1915 al 1917 Moreno svolge la professione di medico presso un campo di 
profughi italiani a Mittendorf, dedicandosi allo studio delle relazioni di gruppo e ponendo 
le basi della sociometria e del sociodramma, un semplice metodo grafico utile 
nell’evidenziare la struttura psicosociale dei gruppi e di trascriverla in maniera oggettiva, 
trovando la posizione del singolo nella dimensione gruppale. Il sociodramma consente di 
osservare e mettere in luce le dinamiche di simpatia, attrazione, repulsione e leadership, 
costituendo quindi un’avanguardia dell’approccio sistemico-relazionale. 

Nel 1917, Moreno si laurea in medicina a Vienna, specializzandosi in psichiatria. Nel 
corso della sua formazione è anche allievo di Freud, dal quale si allontana ben presto, 
mostrando poco interesse verso il rapporto a due e il setting statico della cura psicoanalitica 
classica. Egli preferisce incontrare gruppi o singoli pazienti, all'interno del loro ambiente 
naturale, incoraggiandoli a sviluppare le loro potenzialità. Oltre ad essere il fondatore dello 
psicodramma, è infatti ricordato assieme ad Alfred Adler (1870-1937) come uno dei 
pionieri della terapia di gruppo. 

Nel 1921 Moreno fonda lo Stegreiftheater, il Teatro della Spontaneità, la cui attività  
consisteva nella messa in scena di pièces improvvisate. Anche la scenografia era 
improvvisata e allestita al momento, così come i costumi e le maschere che venivano 
fabbricate e dipinte dagli attori davanti al pubblico. Moreno definirà questa forma di teatro 
come Impromptu Theatre ovvero teatro improvvisato che, basandosi sulla spontaneità, 
mette in scena in tempo reale i temi di attualità e i contenuti proposti dal pubblico, che è 
invitato ad agire e interagire liberamente. È in questo periodo che Moreno scopre 
l’importanza del pubblico e quindi l’utilizzo dei fenomeni e delle dinamiche di gruppo. 
Colse inoltre il valore catartico e liberatorio della drammatizzazione sia per l’attore che per 
lo spettatore.  

È dunque con lo Stegreiftheater che Moreno inizia a considerare il teatro come 
capace di produrre cambiamenti e quindi come un processo terapeutico. L’addestramento 
alla spontaneità e il valore educativo vengono integrati in questa forma di teatro definito 
terapeutico in quanto permette di esprimersi in modo liberatorio. 
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Nei suoi studi, Moreno, associa la spontaneità alla creatività: l’essere umano si 
realizza quando può esprimersi liberamente, nonostante le barriere sociali. La creatività e 
la spontaneità rappresentano il substrato di qualsiasi movimento o spinta verso ciò che crea 
adattamento e sopravvivenza, in altre parole sono le forze che spingono l’individuo a 
cercare una risposta adeguata alla situazione che sta affrontando. 

Nel 1925 si trasferisce negli Stati Uniti, dove avvia una prosperosa diffusione del 
proprio lavoro e dei propri studi, ampliandone anche i campi di applicazione. Partecipa a 
numerosi congressi, pubblica il libro “Who shall survive?” (1934) e crea diversi gruppi in 
ambito sociale, portando lo psicodramma tra i detenuti di Sing Sing e tra i bambini della 
Playmouth Hygiene Clinic. Le sue attività raccolgono molto interesse e successo, anche da 
parte della comunità di psichiatria americana. 

In seguito alla sua morte, avvenuta nel 1974, la moglie e collaboratrice Zerka 
Toeman, continua attivamente il lavoro di Moreno nell’ambito psicodrammatico. 

 
Psicodramma, drammatizzazione e teatroterapia 
Come accennato precedentemente, la mancanza di un costrutto teorico univoco e 

unitario ha dato origine a diversi orientamenti nell’uso del teatro a scopo terapeutico. 
Nello psicodramma la persona improvvisa spontaneamente una parte, spesso ispirata 

ad eventi della sua vita reale, e ha come conseguenza una catarsi profonda. In questo caso 
si arriva direttamente al nucleo di una problematica personale mentre in altre forme di 
teatroterapia la mediazione artistica permette un percorso più sfumato, che non tende a 
interpretare immediatamente i disturbi o nodi conflittuali, ma crea un sostegno 
all’individuo, utilizzando il gruppo e la sua operatività come contenitore di stati mentali. 

Esistono nell’ambito della teatroterapia anche interventi in cui non è possibile 
riconoscere un setting e un progetto terapeutico, si tratta più che altro di esperienze di 
laboratorio e animazione teatrale. Ci si trova quindi tra due estremi:  da una parte lo 
psicodramma, orientato a un modello terapeutico preciso, dall’altra la pura e semplice 
animazione teatrale. Molteplici progetti di teatroterapia e drammatizzazione si collocano in 
una zona intermedia che risponde sia alla specificità delle tecniche e delle attività teatrali 
sia a funzioni di tipo terapeutico. 

Nel mondo della teatroterapia si stanno sviluppando svariate iniziative per un uso in 
senso terapeutico di tecniche teatrali che si discostano dal modello classico dello 
psicodramma.  

Riportiamo di seguito diverse modalità di uso delle tecniche teatrali in ambito 
terapeutico/educativo assieme ad alcune possibili applicazione delle stesse. 

 
Lo psicodramma Moreniano classico 
Moreno ha scoperto l’importanza e l’efficacia per la persona della rappresentazione 

scenica di ciò che vive, che ha vissuto, che desidererebbe vivere, etc. Tale messa in scena 
permette di avviare, in un contesto protetto, un dialogo attivo e costruttivo fra i diversi 
aspetti della propria vita. La persona giunge così ad un più alto livello di coscienza di sé e 
può accedere a modi maggiormente spontanei e creativi nel relazionarsi con se stesso e con 
gli altri. 

 
Caratteristiche 
Lo psicodramma è dunque un metodo di sviluppo personale basato essenzialmente 

sulla messa in azione di contenuti del mondo interno. Nello psicodramma la persona 
“gioca”, eseguendo sulla scena le sue rappresentazioni mentali.  

Le sessioni di psicodramma durano mediamente due ore e sono costituite di tre fasi: 
- La fase di riscaldamento, il cui obiettivo è creare un clima di fiducia e supporto, 

così che il gruppo possa diventare un buon contenitore per il protagonista; 
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- La fase di messa in scena, in cui un protagonista con l’aiuto del direttore realizza la 
scena con le ombre, i conflitti e i disagi che popolano il suo mondo interno; 

- La fase di condivisione, in cui il gruppo si ricompone ed effettua un rimando 
affettivo, vengono individuati i punti di identificazione di ciascuno nei confronti del 
protagonista.  

In una seduta di psicodramma la persona impegnata nella ricerca di sé, il 
protagonista, trova il sostegno di: 

- uno psicodrammatista, il professionista qualificato che svolge la funzione di 
facilitatore; 

- un gruppo di persone che partecipano alla messa in scena creando l’ambiente e i 
ruoli richiesti dalla rappresentazione; 

- uno o più eventuali io-ausiliari: partecipanti al gruppo che interpretano il ruolo di 
un personaggio significativo nella vita del protagonista. Questo può essere un ruolo esterno 
al protagonista, come un amico o un genitore, oppure, può essere un ruolo interno cioè una 
particolare parte di sé, ruolo che vie definito “doppio”; 

- uno spazio d’azione nel quale si sviluppa la messa in scena; 
- la messa in azione stimolata dallo psicodrammatista. 
Nello spazio d’azione o palcoscenico, il protagonista è attivamente impegnato a 

conoscersi e a sviluppare le sue risorse, egli ascolta le diverse parti del suo mondo interno 
e relazionale, i suoi dubbi, le sue domande, i suoi talenti, i suoi blocchi, i sui desideri, i 
suoi bisogni. Avvia così un dialogo interno che lo conduce a cogliere possibili soluzioni ai 
suoi conflitti intrapsichici e di relazione col mondo esterno. In questo suo procedere egli 
trova stimoli e conferme nella partecipazione e nell’appoggio sia dello psicodrammatista 
che del gruppo. 

Con lo psicodramma la persona è messa in condizione di sperimentare o replicare 
delle situazioni piuttosto che raccontarle. La persona può parlare con le diverse parti di sé o 
con le diverse persone della propria vita interiorizzate, piuttosto che parlare di esse con un 
interlocutore. Questo approccio consente di sbloccare situazioni interiori cristallizzate e 
ripetitive, di risolvere problemi e situazioni di crisi, di scoprire opzioni alternative grazie 
all’utilizzo di diverse tecniche proprie della metodologia d’azione (inversione di ruolo, 
doppio, specchio, soliloquio). 

 
Possibilità applicative 
Con questo metodo la persona può, grazie allo sviluppo di un dialogo attivo, 

imboccare la via di un cambiamento che conduce all’autonomia e alla spontaneità creativa. 
Le sessioni di psicodramma possono essere finalizzate alla crescita personale (quando la 
partecipazione è orientata alla conoscenza di sé, all’armonizzazione delle esigenze interne 
alla persona con le richieste della realtà) o alla formazione professionale (quando la 
partecipazione al lavoro psicodrammatico sia orientata primariamente ad acquisire una 
maggiore competenza nel gestire professionalmente le relazioni interpersonali).  

 

Il Playback Theatre 
Jonathan Fox, psicodrammatista statunitense formatosi al Moreno Institute, 

concepisce alla fine degli anni settanta il Playback Theatre. Egli integra tecniche 
psicodrammatiche, teatrali ed espressive, ispirate alle prime intuizioni moreniane sulla 
spontaneità e sul Teatro Improvvisato legate allo Stegreiftheater, ad una personale 
dedizione verso la tradizione del teatro non scritto, alla dimensione del rituale, al valore e 
alla dignità delle storie personali. 

Fox sperimenta il Playback Theatre in situazioni comunitarie, con l’intento di 
coinvolgere il  gruppo, portando in scena e rendendo visibili le storie, le aspirazioni, i 
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problemi della comunità stessa. In questo tipo di attività, la realtà culturale ed emotiva di 
una società prende forma attraverso le vicende dei suoi portavoce, narratori disponibili a 
raccontare le proprie storie. 

 
Caratteristiche 
Sono necessari un direttore, gli attori ed un musicista, un pubblico ossia la comunità 

e alcuni narratori. Il direttore ha la funzione di raccordo tra gli attori ed il pubblico: ha il 
compito è di utilizzare la spontaneità degli attori per riscaldare il pubblico e tradurre in 
azione scenica gli spunti e le storie narrate. Gli attori ed il musicista, specificamente 
formati al Playback Theatre, hanno il compito di rappresentare le storie narrate dal 
pubblico, integrandosi tra loro in modo armonico per dare dignità alla storia. I narratori 
sono membri del pubblico che desiderano raccontare un frammento della loro esperienza, 
che avrà risonanze sugli altri partecipanti. 

 
Possibilità applicative 
È possibile realizzare uno spettacolo di Playback Theatre presso gruppi formali 

(scuole, istituzioni socio-educative, ecc.) o informali con l'obiettivo di coinvolgere i 
partecipanti in un'attività teatrale prendendo spunto da un tema o da una situazione da loro 
condivisa, con il pretesto di una semplice animazione teatrale. 

In campo socio-culturale, è possibile applicare questa tecnica partendo da tematiche 
attuali o problematiche, con l'obiettivo di facilitare una più profonda comprensione delle 
declinazioni individuali e gruppali di un problema o tema condiviso (ad esempio temi 
come diversità, sessualità, tossicodipendenza, razzismo, genitorialità, ecc.). 

In ambito formativo, può essere uno strumento utile per facilitare lo sviluppo della 
spontaneità, dell'espressività e delle capacità comunicative. Possono essere realizzati 
percorsi formativi e laboratori per insegnanti, educatori, genitori, bambini e adolescenti. 

Infine il Playback Theatre è una risorsa significativa in ambito psicoterapeutico, sia 
come strumento specifico (un piccolo staff che lavora con un gruppo di pazienti), sia come 
ausilio integrativo alle psicoterapie di gruppo (attività di addestramento alla spontaneità e 
al gioco di ruolo). 

 
 

Teatroterapia 
Il termine “terapia” ha subìto un’importante evoluzione negli ultimi decenni, 

passando da un significato prettamente medico ad una visione bio-psico-sociale, indicando 
anche un’attenzione allo sviluppo psicologico dell’individuo in relazione a sé stesso e agli 
altri. 

Per teatroterapia si intende la messa in scena dei propri vissuti all’interno di un 
gruppo con il supporto di tecniche derivate dalla recitazione. Implica l’educazione alla 
sensibilità e alla percezione del proprio movimento corporeo e vocale, agisce attraverso la 
rappresentazione di personaggi extraquotidiani, principalmente improvvisati. Si può dire 
che l’obiettivo della seduta di teatroterapia è quello di rendere armonico il rapporto tra 
corpo, voce e mente nella relazione con l’altro, il gruppo, se stesso e la propria creatività. 

Gli effetti delle sedute di gruppo continuano a produrre risultati sul singolo anche 
dopo la seduta stessa in quanto gli stimoli ricevuti entrano a far parte di un’esperienza 
profonda che la persona può integrare nella vita di tutti i giorni. La teatroterapia non 
produce diagnosi, né interpretazioni psicologiche, ma rafforza nuove visioni di sé. 
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Possibilità applicative 
L’intervento di teatroterapia in ambito preventivo, agisce positivamente su eventuali 

blocchi della creatività e su alcuni aspetti psicologici come timidezza, paura di parlare in 
pubblico, balbuzie. Si interviene sulle resistenze ad assumere nuovi ruoli nella vita reale, 
incrementando la flessibilità mentale dell’individuo e le possibilità di mostrarsi in modo 
differente. Lo scopo è il raggiungimento della consapevolezza che la propria personalità è 
costituita da diverse componenti, che possono essere gestite, comportando la possibile 
rimozione di alcuni blocchi. 

In ambito scolastico ed educativo le tecniche teatrali classiche sono utilizzate da 
diverso tempo. La teatroterapia ha caratteristiche diverse poiché attraverso 
l’improvvisazione permette a bambini e ragazzi di costruire il proprio personaggio, 
facilitando la scoperta di risorse che in situazioni normali non emergerebbero. Inoltre, 
fondandosi sulle azioni dell’intero gruppo, sulla collaborazione reciproca e sulla fiducia, 
aiuta a strutturare uno spirito di gruppo. Pur lavorando su se stessi, i ragazzi sperimentano 
il personaggio emerso in un contesto collettivo, esaltando le capacità e i tempi di ognuno 
all’interno della relazione con l’altro. 

L’intervento a mediazione teatrale è utile come facilitazione dell’integrazione sociale 
di soggetti posti ai margini della società per diversi motivi (alcolisti, tossicodipendenti, 
carcerati, etc). L’esperienza teatrale aiuta ad organizzare le proprie capacità immaginative 
e motorie e a prendere consapevolezza del proprio passato; Permette inoltre di fronteggiare 
traumi passati interpretando diversi personaggi e immergendosi in situazioni specifiche. 
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L’attività del progetto sperimentale 

“Laboratorio di Drammatizzazione” 
 

Federica Iannarelli* 

 

 

 

All’interno del panorama delle numerose proposte applicative di teatro e 
drammatizzazione descritto nel capitolo precedente, si colloca l’iniziativa del progetto 
sperimentale “Laboratorio di Drammatizzazione”, ideato dallo Psicologo dott. Silvio 
Campi. 

Al fine di rendere più comprensibile l’attività svolta, illustriamo di seguito le diverse 
fasi che caratterizzano ciascuno dei singoli incontri. 

 

 

Fase 1 – La formazione del gruppo 
Gli operatori si presentano prima in una classe e poi in un’altra allo scopo di riunire 

tutti i bambini, indicati dalle insegnanti per l’attività. Questa fase iniziale risulta molto 
importante perché i bambini si trovano ad essere integrati anche con compagni di una 
classe diversa, andando a formare un nuovo gruppo. 

Il neo-gruppo viene condotto ordinatamente nello spazio adibito all’attività dagli 
operatori e da alcune insegnanti. Ogni bambino porta con sé l’astuccio e un foglio da 
disegno. 
 

Fase 2 – La presentazione 
Arrivati nella palestra, bambini, insegnanti e operatori si dispongono in cerchio, 

modalità che permette a tutti i partecipanti di essere allo stesso livello così da condividere 
l’esperienza in modo paritario. 

Uno degli operatori introduce e spiega l’attività che si andrà a svolgere e dopo essersi 
presentato, chiede agli altri di fare altrettanto per avviare il processo di conoscenza 
reciproca. 
 

Fase 3 – La narrazione della storia 
Per entrare nel vivo dell’attività, un operatore inizia la lettura della favola di Esopo 

“Il cervo e la vite”, riportata in seguito. 
Per rendere più comprensibile e vicina al mondo dei bambini una favola 

caratterizzata anche da termini poco comuni (ad esempio: ciangottavano, fulvo, fronde),  
durante la lettura, gli altri operatori si impegnano a mimare le caratteristiche peculiari dei 
personaggi della favola e in seguito se ritenuto necessario si discutono insieme i significati 
dei termini che hanno destato perplessità nei bambini. 
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Fase 4 – La rappresentazione grafica 
Al termine della narrazione, i bambini sono invitati a prendere il proprio astuccio e 

un foglio ciascuno per rappresentare il momento della storia che più li ha colpiti. 
A questa attività sono dedicati pochi minuti, poiché è sufficiente uno schizzo e 

inoltre è opportuno evitare che il tempo a disposizione sia troppo con il conseguente 
rischio che i bambini possano annoiarsi e perdere interesse per l’intera attività. 
 

Fase 5 – La sceneggiatura 
Si tratta di una fase molto importante del lavoro ed è estremamente delicata poiché 

da essa dipende la riuscita della fase principale di drammatizzazione. 
Un operatore si occupa di mettere insieme gli elaborati dei bambini, riordinandoli 

secondo una sequenza temporale adeguata così da creare la sceneggiatura. 
La sceneggiatura è il risultato dell’elaborazione effettuata dai bambini sulla favola 

ascoltata, per questo rappresenta una creazione originale del gruppo, nelle quali possono 
essere modificate, aggiunte o omesse alcune scene e aggiunti o eliminati alcuni personaggi. 

 
Fase 6 – La drammatizzazione 
Questa fase costituisce il cuore del laboratorio. Dopo aver preso atto della 

sceneggiatura, si definiscono i ruoli da rappresentare, che non si limitano ai personaggi 
animati della storia ma includono anche altri elementi come la quercia, la vite, il recinto, il 
sole. 

Un insegnante si occupa di assegnare i ruoli ai bambini, ma anche agli operatori e 
alle altre insegnanti, per inscenare una piccola rappresentazione della storia. Questi ruoli 
non sono definitivi, poiché nel corso di ogni singolo incontro, la drammatizzazione è 
ripetuta più volte così da consentire a tutti i partecipanti di interpretare i diversi ruoli. 

 
Fase 7 – La condivisione 
Conclusa la fase di drammatizzazione, si ricostituisce il cerchio iniziale. Ciascun 

partecipante è invitato a verbalizzare il proprio stato emotivo, sottolineando sia gli aspetti 
che hanno destato in lui maggior interesse che quelli che invece non ha apprezzato. Inoltre 
ad ognuno viene chiesto di indicare il ruolo che ha preferito interpretare, spiegandone le 
motivazioni.  

In questa fase è possibile intervenire su eventuali stati d’animo negativi, frustrazioni 
o al contrario eccessi di entusiasmo, fornendo a chi ne avesse bisogno un piccolo spazio 
aggiuntivo per potersi esprimere. 

 
Fase 8 – Il ritorno in classe 
Al termine della condivisione, i bambini vengono ordinatamente riaccompagnati 

dagli operatori del laboratorio nelle rispettive classi; e riconsegnati alle insegnanti per 
riprendere le normali attività scolastiche e salutati in vista dell’incontro successivo. 
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Riportiamo di seguito la favola di Esopo da noi utilizzata per la realizzazione del 
laboratorio. 
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Ecco i protagonisti del racconto… 

 

 

Si scorge uno scoiattolo nel buco dell’albero… ecco un nuovo personaggio!�

 

�
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Anche il sole, la vite, la quercia diventano personaggi… 

 

 

… e tutti partecipano alla situazione! 
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L’orso e il cane sono armati fino ai denti per catturare il cervo: un altro esempio di 
creatività! 

�

Le scene scelte, compongono la drammatizzazione successiva. 

�

�
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Compaiono anche molti dialoghi nuovi… 

 

 

…tutti i personaggi hanno qualcosa da dire. 
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Un temporale? Anche la natura partecipa alla cattura del Cervo! 

�

Ed ecco la fine del racconto. Il Cervo è nel recinto… “poverino!” 

�




	�
�

 

Uno sguardo al percorso di laboratorio 
 

Giulia Anzalone* 

 

 

 
Il progetto sperimentale del laboratorio di drammatizzazione ha avuto inizio nella 

scuola Di Donato; Questa scuola è caratterizzata da una composizione etnica molto varia 
dal momento che è presente un numero significativo di bambini stranieri, aspetto che ha 
contribuito a rendere ancora più significativo il nostro lavoro. 

La programmazione del progetto ha previsto incontri di circa un’ora e mezzo a 
cadenza quindicinale. All’inizio di ogni incontro gli operatori si sono recati classe per 
classe a prendere i bambini che di volta in volta venivano scelti dall’insegnante per il 
laboratorio; Riuniti tutti i bambini, il gruppo di lavoro, si recava nella palestra della scuola 
per dare inizio all’attività.  

Incontro dopo incontro, si sono susseguiti gruppi diversi di bambini, in modo tale da 
consentire al maggior numero possibile  di soggetti di prendere parte all’esperienza. 
Inizialmente bambini e operatori si sono trovati a dover stabilire insieme ruoli, tempi, 
modalità di partecipazione al gruppo, inoltre gli operatori erano percepiti come persone 
nuove da conoscere ed accettare, guardati con una certa diffidenza mista a curiosità. 

Adulti e bambini hanno imparato a condividere lo stesso linguaggio, gli stessi 
simboli, a lavorare insieme per un obiettivo comune, rispettandosi a vicenda ognuno nel 
proprio ruolo. Infatti nella fase iniziale, i bambini tendevano a partecipare solo 
marginalmente all’attività proposta; Tuttavia, piano piano, hanno iniziato a familiarizzare 
con la situazione, hanno acquisito maggiore sicurezza e questo ha consentito loro di 
partecipare in modo più attivo. 

Con il tempo, è stato possibile notare notevoli cambiamenti nelle dinamiche sia di 
gruppo che individuali soprattutto in quei bambini che mostravamo comportamenti di tipo 
iperattivo o, al contrario, inibitorio. Ad esempio, mentre all’inizio del lavoro, i soggetti più 
irrequieti sembravano avere molte difficoltà a stare fermi, a concentrarsi nel compito, a 
lavorare in gruppo con i compagni, successivamente, a seguito del lavoro di contenimento 
da parte degli operatori, degli insegnanti e degli stessi compagni, questi bambini hanno 
trovato una modalità di partecipazione più opportuna che ha consentito loro di sfogare la 
tensione senza che questa risultasse da ostacolo all’attività proposta. In questo modo, il 
gruppo è riuscito a lavorare in modo più coordinato e a portare avanti l’attività. 

Allo stesso tempo, anche i bambini più introversi, che inizialmente facevano fatica a 
partecipare al gruppo, ad esprimersi liberamente poiché molto imbarazzati dalla situazione, 
via via, sono riusciti a vincere la vergogna e a parlare e a muoversi più spontaneamente 
senza il timore del giudizio altrui. 

Con il procedere del lavoro, tutti i bambini, chi più e chi meno, hanno iniziato a 
mostrarsi più interessati, divertiti e partecipi; Ad esempio, mentre inizialmente la favola “Il 
cervo e la vite” veniva letta da un operatore, dopo qualche tempo i bambini hanno iniziato 
a proporsi come narratori. 
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Inoltre, una volta tornati nelle rispettive classi, i bambini avevano piacere a 
raccontare ai loro compagni, rimasti a fare lezione, l’attività svolta e questi ultimi a loro 
volta mostravano grande interesse e dispiacere per non avere partecipato anche loro. 

Il lavoro di gruppo sembra essere stata un’esperienza educativa e importante per tutti 
i partecipanti, poiché ha permesso ad ognuno di comprendere il momento giusto per 
parlare o tacere, muoversi o stare fermo, concentrarsi o giocare in modo coordinato con il 
resto del gruppo. 

Terminati gli incontri previsti nella scuola Di Donato, la stessa attività è stata portata 
avanti nella scuola Baccarini. Le classi terze sono state coinvolte nel progetto; In questo 
caso, in accordo con le insegnanti, si è pensato di rivolgere l’attività soprattutto a quei 
bambini che mostravano atteggiamenti di tipo inibitorio o iperattivo, perciò è stato 
individuato in ogni classe un piccolo gruppo di bambini che hanno poi preso parte al 
lavoro in modo continuativo. 

Anche in questo contesto, il primo passo per gli operatori è consistito nel gestire la 
situazione con molta attenzione, data la particolare composizione del gruppo. Infatti, 
mentre i soggetti iperattivi tendevano ad attirare l’attenzione su di loro e ad interrompere 
continuamente l’attività, i soggetti più inibiti venivano sopraffatti dal comportamento dei 
loro compagni e per questo rimanevano ancora più in disparte, incapaci di esprimersi nel 
gruppo. Tuttavia, anche in questo caso, passo dopo passo, i bambini sono riusciti a 
integrarsi tra loro, smussando le caratteristiche eccessive di ognuno, chi in un verso e chi 
nell’altro e riuscendo così a lavorare in modo complementare e costruttivo. 

Inoltre, sin da subito, è stato possibile notare nel gruppo la presenza di altre 
dinamiche particolari, ad esempio: due bambini e due bambine mostravano un 
comportamento fusionale, stavano sempre insieme, partecipavano all’attività sempre e solo 
in coppia, se l’uno andava, andava anche l’altro, se l’uno non partecipava non partecipava 
neanche l’altro. Malgrado ciò, via via, questi bambini, avendo acquisito maggiore 
confidenza con la situazione, con gli operatori e con i compagni, hanno iniziato a 
distaccarsi l’uno dall’altro interagendo proficuamente all’interno del gruppo. Ad esempio, 
iniziando a presentarsi in maniera autonoma senza bisogno del sostegno dell’altro, 
svolgendo ruoli diversificati durante la fase di drammatizzazione e anche  rispondendo 
ciascuno per se stesso, nella fase di condivisione. 

Un ambito di particolare interesse per gli operatori è stato l’osservazione dei disegni 
prodotti. Il disegno è infatti lo strumento privilegiato di espressione per i bambini, 
attraverso cui essi possono comunicare i propri stati d’animo e il loro mondo interno. 
Spesso vengono rappresentati grandi soli colorati e luminosi con allegri sorrisi. Tutti i 
bambini hanno disegnato la parte del racconto che li aveva colpiti maggiormente, cosa era 
rimasto loro più impresso e nonostante la varietà di elementi presi in considerazione, ne 
ricorre spesso uno, non esplicito nella storia: gli uccellini. Protagonisti assoluti anche delle 
drammatizzazioni successive alla fase del disegno, gli uccellini sono un elemento che è 
piaciuto molto ai bambini, ricorrente nel loro immaginario, forse per la sensazione di 
libertà che questi piccoli animali trasmettono. I bambini si impegnano nell’imitarne le 
movenze, i versi e sembrano apprezzare molto questo ruolo nella drammatizzazione tanto 
che, nel momento di condivisione finale, gli uccellini risultano essere i personaggi più 
amati.  

I bambini hanno mostrato un crescente interesse e piacere nel partecipare al progetto; 
Con il tempo hanno fatto loro la storia, l’hanno capita, interpretata; Ad ogni 
rappresentazione si sono anche divertiti ad introdurre personaggi nuovi andando a vedere 
come questi si mescolavano nel tessuto originale della favola. Questo aspetto, emerso sia 
nella fase di disegno che in quella di drammatizzazione, è un’ulteriore prova di come il 
progetto proposto abbia contribuito allo sviluppo e all’espressione della creatività dei 
bambini. 




��
�

L’attività di laboratorio ha suscitato una grande curiosità anche in coloro che non 
avevano mai preso parte al lavoro, per questo si è pensato di organizzare un incontro 
conclusivo rivolto a tutti. Per una questione logistica è stato scelto lo spazio del cortile 
interno alla scuola; Come di consueto, bambini e operatori si sono disposti in cerchio ed 
ognuno a turno si è presentato al resto del gruppo. L’idea di partenza degli operatori era di 
leggere ancora una volta la favola in modo che tutti i bambini potessero prendere parte alla 
successiva rappresentazione ma non è stato necessario dal momento che, diversi bambini, 
hanno espresso il desiderio di narrare la storia, per cui sono stati loro stessi a raccontarla ai 
compagni con precisione e chiarezza, mostrando di aver non solo capito la favola ma anche 
fatta propria la morale. 

E’ stato un momento di grande aggregazione e divertimento nel quale i bambini 
hanno potuto correre, giocare, ridere, quindi esprimersi liberamente senza limitazione 
alcuna. Nel momento di condivisione finale, ogni bambino ha comunicato agli altri il 
momento della drammatizzazione o il ruolo preferito, facendo emergere le parti più strane 
e i personaggi più particolari, anche frutto della loro fantasia, a dimostrare ancora di più 
quanto sia stato un momento di libertà espressiva, soprattutto a livello intellettivo. I 
bambini hanno mostrato una minore timidezza e ritrosia, tanto che alcuni di loro, oltre a 
nominare il personaggio che più li aveva colpiti, si sono anche divertiti a mimarlo 
lanciandosi in mezzo al cerchio oppure correndo qua e là per il cortile senza mostrare 
alcuna traccia di imbarazzo. 

Questa esperienza ha fatto sì che si creasse un particolare rapporto tra bambini e 
operatori, permettendo a questi ultimi di avvicinarsi al mondo interiore dei piccoli, alle 
loro fantasie, ai loro pensieri e alla vastità dei loro vissuti  a dispetto dello stereotipo 
sociale che associa il bambino esclusivamente alla spensieratezza e alla semplicità 
d’animo. 

Andando a fondo e interrogandosi su ciò che i bambini comunicano anche solo con 
un semplice sguardo, ci si può rendere conto della loro sensibilità e attenzione nel cogliere 
i minimi particolari delle interazioni e dei rapporti.  

In conclusione, questo laboratorio ha rappresentato un’importante occasione di 
crescita e di espressione di sé per i bambini, stimolandone la creatività, incrementando 
l’autostima e l’autoefficacia, migliorando le capacità di comunicazione e di rapporto 
interpersonale, imparando a gestire in modo più adeguato le emozioni nel contesto sociale. 
In aggiunta, gli insegnanti e gli operatori che hanno preso parte al progetto sperimentale, 
hanno ricevuto come ricompensa più grande l’affetto sincero e incondizionato dimostrato 
loro da tanti bambini. 
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L’esperienza di noi giovani operatori… 
 

Giulia Anzalone, Federica Iannarelli, Luana Morgilli 

 

 

 
L’esperienza di laboratorio è stato per noi operatori formativa e di grande valore. 
Non capita spesso a studentesse di psicologia, nel corso nel proprio tirocinio 

formativo di avere un rapporto così ravvicinato con i bambini, con il loro mondo, con tutto 
quello che li riguarda. 

Al primo incontro abbiamo l’impressione di essere guardate dai bambini quasi con 
sospetto, un velo di curiosità alberga in loro fin dall’inizio ma non è ancora tempo di darci 
confidenza. A poco a poco i bambini si aprono a noi, ci consentono di sbirciare nel loro 
mondo, nelle loro storie, nei loro modi di essere, permettendoci di rapportarci a loro come 
amici e compagni di gioco. 

Dal nostro punto di vista, inizialmente, avevamo timore di commettere errori, di 
risultare inesperti. Tuttavia, già nel corso del primo incontro abbiamo potuto ricrederci e 
soprattutto tranquillizzarci, questo per merito anche dei bambini dolci, schiamazzanti, 
disinvolti… capaci di gettarci addosso un fiume di emozioni diverse, in modo 
incondizionato. 

Il rapporto con i bambini ci trasmette una tale allegria e spensieratezza, che 
sembrano in grado di contagiare il mondo dei grandi spesso afflitto da tanti problemi e 
preoccupazioni. Basta un sorriso, un’espressione di sorpresa, un abbraccio, una battuta 
spiritosa per infonderci gioia, leggerezza ed entusiasmo. 

Uno dei pregi di questo laboratorio sta nel fatto di imparare a stare insieme, 
collaborare, conoscersi meglio e sentirsi parte di un gruppo allargato che comprenda anche 
altri compagni di scuola, maestre e noi operatori, tutti posti allo stesso livello. Questa 
parità di ruoli permette di abbattere quei confini rigidi che esistono tra adulti e bambini, 
essendo tutti coinvolti allo stesso modo, con l’obiettivo comune di divertirsi e crescere 
insieme. 

Il progetto ha rappresentato quindi una grande opportunità per i bambini, ma anche 
per noi operatori, in quanto la nostra partecipazione ci ha permesso di metterci in gioco 
tornando ad essere un po’ bambini anche noi, divertendoci con le cose più semplici e 
genuine, facendoci sorprendere dalle cose più buffe. È un’immersione totale nel mondo dei 
piccoli, in cui non c’è posto per gli affanni e i doveri quotidiani; È come se li lasciassimo 
fuori dal portone della scuola per poi recuperarli solo alla fine. 

Concludendo, riteniamo di essere state molto fortunate ad aver avuto una simile 
opportunità, abbiamo scoperto un modo nuovo di avvicinarci al mondo infantile, 
acquisendo alcuni strumenti che ci hanno permesso e ci permetteranno di avvicinarci ai 
bambini in modo più attento e consapevole. La curiosità e la grinta sono stati i modi 
migliori attraverso cui penetrare in questo mondo con tanta voglia di conoscere il nuovo a 
prescindere da ogni considerazione personale. Non ci sono modi giusti o sbagliati di 
comportarsi, non ci sono bambini buoni o cattivi, belli o brutti, tutti hanno qualcosa da dire 
e da dare e noi abbiamo imparato a rispettare e fare nostra questa ricchezza. 
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Drammatizzazione a scuola: 

un’esperienza di laboratorio tra didattica e clinica��
�

Silvio Campi* 

 

 

 

 
Ho iniziato ad interessarmi di esperienze di drammatizzazione con i ragazzi nel 1992 

nel presidio “La Scarpetta” della nostra ASL assieme alla dottoressa Ruttgers, al dottor 
Iozzino ed alla dottoressa Rosini. 

Cercavamo delle strategie d’intervento con gruppi di ragazzi utilizzando dei 
laboratori, ci interessavano i bambini con inibizione intellettiva. 

Era un’esperienza ambulatoriale. 
Lo scopo era essenzialmente clinico, il gruppo era stabile, durava circa sei mesi una 

volta alla settimana, facevamo una valutazione delle competenze cognitive prima e dopo il 
Laboratorio per misurare l’efficacia dell’esperienza. 

Inoltre c’era un gruppo mensile con i genitori dei bambini per fornire un supporto e 
per rafforzare la motivazione. 

È stata un’esperienza molto interessante durata alcuni anni. 
Da allora so che questo tipo di interventi sono efficaci. 
Alcuni anni fa l’incontro all’Istituto Comprensivo “D. Manin” con l’insegnante 

Antonella Giuliani portatrice di una lunga esperienza di teatro a scuola ci ha fatto tornare la 
voglia di sperimentare le nostre tecniche terapeutiche ambulatoriali su una scala più ampia, 
provando ad utilizzarle direttamente a scuola. 

Sono due cose diverse, in realtà, il teatro e la drammatizzazione. 
Il primo ha come scopo la rappresentazione finale, crea l’aiuto tramite l’impegno per 

realizzare un prodotto finale, la seconda è più fine a è stessa, si nutre della creativa 
improvvisazione e proprio nella ripetizione che la contraddistingue sdrammatizza la 
tensione verso un prodotto finale e cerca di stimolare risorse creative personali. 

Comunque abbiamo ritenuto di  poter ibridare queste due modalità sperando di 
ottenere un prodotto fertile e utile. 

Questa è l’esperienza che cerchiano di condividere con questo resoconto. 
L’attività consiste nel far lavorare piccoli gruppi di alunni interclasse a disegnare e 

trasformare delle storie in brevi sceneggiature, a rappresentarle, quindi, più volte 
impersonando tutti i personaggi e creando dei momenti di riflessione sull’esperienza. 
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Tale attività si è dimostrata molto utile sopratutto per quei bambini cha abbiano 
qualche difficoltà di relazione sia nel senso della chiusura e della timidezza esagerate sia 
nel senso dell’irrequietezza. 

L’attività abitua tra l’altro a riflettere sulle relazioni e ad entrare in tutti i personaggi 
in causa mettendosi “nei panni dell’altro”. 

L’attività si è svolta nel periodo febbraio-marzo-aprile 2009 nella classe 1 A della 
scuola Di Donato, nel mese di maggio 2009 nelle due terze della scuola Di Donato ed è 
proseguita nel periodo ottobre-novembre-dicembre 2009 nelle stesse classi che nel 
frattempo sono diventate quarte. 

Ci siamo poi trasferiti nella scuola Baccarini organizzando l’attività nelle terze dal 
febbraio 2010. 

Siamo stati sempre molto attenti nella relazione con le insegnanti sia nella scelta 
degli alunni da far partecipare al laboratorio sia nel momento di prelevare gli alunni dalle 
classi che nella riconsegna. 

Le insegnanti sono state sempre invitate a partecipare a turno all’attività e hanno 
quasi sempre aderito. 

L’adesione degli alunni è stata entusiastica e anche le insegnante hanno dimostrate 
grande interesse e partecipazione. 

I risultati sono stati notevoli sul piano del comportamento degli alunni, anche molto 
difficili, tanto da permetterci di proporre una ripetizione dell’esperienza negli anni 
scolastici successivi. 

 
Qualche riflessione:  
Innanzitutto un punto fermo di partenza, lo scopo è la creatività non il teatro. 
Non ci interessa il prodotto finale, la rappresentazione con gli applausi, anzi si cerca 

proprio di smontare questo meccanismo. 
La scena che si sceglie di rappresentare viene ripetuta più volte in modo che più o 

meno tutti si trovino in tutte le parti. 
La scena stessa è la ristrutturazione di una storia iniziale che però viene disegnata dai 

bambini che sono liberi di scegliere cosa disegnare e come, creativamente. 
Il risultato di questi disegni diventa il fulcro della rappresentazione: i bambini nel 

disegnarli scelgono dei passaggi della storia ed in parte la modificano, la introiettano e la 
rimettono fuori. 

È su questo che i lavora, sull’elaborazione creativa dei bambini. 
Si parte da una storia, volutamente ampollosa e senza dialoghi perché deve essere uno 

stimolo non il fine. 
Poi c’è la creatività. 
Scegliere un passaggio e disegnarlo. 
Poi si crea una nuova storia “nostra”. 
Poi la si drammatizza, cioè la si rappresenta molto rapidamente facendo tutti i 

personaggi a turno. 
Anche questo aspetto della drammatizzazione, cioè della rappresentazione ripetuta 

più volte, serve da una parte a destrutturate il “prodotto teatrale” e dall’altra a costringere i 
bambini ad essere creativi, cioè non tanto ad essere bravi a rappresentare una scena o un 
personaggio quanto invece a capire in che relazione stanno i personaggi, a stare nei panni 
di tutti i personaggi. 

Non c’è la possibilità di “essere” un personaggio, di identificarsi in un personaggio, 
ma bisogna cogliere i vari punti di vista ed immedesimarsi in tutti. 

Cosa emerge? 
La creatività. 
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Nella nostra esperienza abbiamo visto con grande facilità comparire nuovi 
personaggi, più o meno probabili, che non esistono nella storia o addirittura abbiamo visto 
dettagli apparentemente insignificanti diventare storia. 

Ci sono volpi rosse, uccelli, aquile, bruchi, tartarughe, tanti animali, dialoghi dei 
personaggi. 

Il sole parla tantissimo, quasi sempre il disegno dei nostri bambini cominciava dal 
sole, che spesso aveva qualcosa da dire, questo è indicatore di una certa serenità di base dei 
bambini. 

Alcuni animali vengono rappresentati come molto aggressivi. 
Alcuni bambini disegnano altre cose, altre storie che hanno raccontato loro o episodi 

che sono capitati, tutto questo viene raccontato nella prima parte, alcuni bambini vogliono 
rappresentare dei pezzi di storie loro e lo fanno. 

Tutto molto creativo. 
È meglio se si rappresenta un passaggio solo, un punto della storia, quello che ha 

colpito di più. 
Poi si da la possibilità di dire quello che gli è piaciuto e non gli è piaciuto, di fare 

qualcosa che non hanno potuto fare, di ripetere un passaggio. 
Importante il cerchio all’inizio e alla fine, rende collettiva l’attività, patrimonio 

comune. 
L’utilità clinica di questo tipo di attività è soprattutto verso i bambini con inibizione, 

bambini timidi, chiusi, introversi, gli abbiamo visti aprirsi ed esprimere una creatività 
spontanea e diretta. 

Ma anche i bambini iperattivi ed eccitati si giovano molto di questo tipo di 
esperienza, il piacere e lo stupore di non vedere attaccata la propria vitalità li aiuta ad 
incanalarla nel filone della creatività. 

A questo serve non avere come obiettivo un risultato finale, a poter valorizzare tutto 
come creativo senza giudicare. 

Tutto è bello perché creativo. 
Non vuol dire che tutto è permesso, vuol dire che tutto ha un significato, tutto è 

accolto come un tentativo di espressione creativa, a volte più gradevole, a volte meno, ma 
tutto è accolto con piacere e rispetto. 

I bambini a volte non si sentono capiti. 
Ognuno di loro, ognuno di noi, cerca nella vita di dare il suo contributo. 
Qualche volta purtroppo il contributo personale è distonico rispetto all’ambiente. 
Dobbiamo dare ai nostri figli la possibilità di dare un contributo personale creativo 

ma sintonico. 
È quello che cercano di fare anche quando non ci riescono. 
Bisogna saper differenziare tra la crescita e la vitalità e l’aggressività. 
Questo tipo di attività si è quindi rivelata preziosa non solo per i bambini con 

difficoltà emotive o sul versante della chiusura o su quella dell’irrequietezza, ma anche per 
tutti i bambini che hanno avuto la possibilità di fare un’esperienza condivisa in cui si sono 
sentiti accettati e valorizzati. 
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A.R.I.E.E. 

Un’associazione in cammino 
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