
      

 
 

 

 

 

 

 

 

 

 

Le forme del teatro sociale e la sua funzione educativa 

 
ELPIS – Espressione artistica, performance e innovazione sociale: il ruolo dell'educatore per 

l'accessibilità delle arti 

 

2022-1-IT02-KA220-ADU-000086370 

 

 

 

 

 

 

Finanziato dall'Unione europea. Le opinioni espresse appartengono, tuttavia, al solo o ai soli autori e non riflettono necessariamente 

le opinioni dell'Unione europea o dell’Agenzia esecutiva europea per l’istruzione e la cultura (EACEA). Né l'Unione europea né 

l'EACEA possono esserne ritenute responsabili. 



1 
 

Indice 

 

Introduzione ............................................................................................................................... 2 

1. Teatro sociale - il suo concetto generale e il contesto storico .............................................. 4 

1.1. I luoghi del teatro sociale ................................................................................................. 7 

2. Teatro e l’educazione ............................................................................................................12 

2.1 Apprendimento esperienziale ..........................................................................................13 

2.2 Sviluppo del pensiero critico e della creatività ..................................................................15 

2.3 Accrescimento dell’autostima e della consapevolezza di sé ............................................18 

2.4 Costruire empatia e intelligenza emotiva .........................................................................19 

2.5 Promuovere la collaborazione e il lavoro di squadra ........................................................22 

3. Le lacune del curriculum .......................................................................................................25 

Conclusione ..............................................................................................................................27 

Bibliografia ................................................................................................................................29 

 

 

 



      

2 
 

Introduzione  

 

In questa breve ma attenta discussione sul teatro, ci concentreremo sull'analisi del suo ruolo 

nei contesti sociali, con particolare attenzione all'educazione.  

Il teatro va ben oltre l'intrattenimento, poiché può agire come catalizzatore per il cambiamento 

sociale, la consapevolezza politica e la cittadinanza attiva. Attraverso le performance, coinvolge 

emotivamente e intellettualmente il pubblico, stimolando pensieri, dialogo e azione. Il concetto di 

teatro sociale unisce l'arte all'impegno sociale e politico, coinvolgendo attivamente il pubblico in 

tematiche cruciali. Questo approccio sfida la tradizionale separazione tra attore e spettatore, 

incoraggiando la partecipazione attiva e l'immersione nel processo teatrale. 

Comprendere il contesto storico del teatro sociale è essenziale per comprenderne il significato. 

Emergendo dai movimenti teatrali politicamente impegnati del XX secolo, come il teatro 

dell'assurdo e il teatro dell’oppresso, il teatro sociale è diventato uno strumento per affrontare le 

ingiustizie sociali, le disuguaglianze politiche e le violazioni dei diritti umani. 

Uno degli aspetti più potenti del teatro sociale è il suo impatto educativo. Coinvolgendo attivamente 

il pubblico, favorisce l'apprendimento esperienziale, esponendo le persone a diverse prospettive e 

sfide sociali. Questa esperienza immersiva promuove il pensiero critico, l'empatia e la consapevolezza 

sociale, incoraggiando il coinvolgimento attivo nel cambiamento sociale. La connessione emotiva tra 

il pubblico e la rappresentazione teatrale spesso genera un senso di urgenza e il desiderio di fare la 

differenza. Contribuisce anche allo sviluppo delle competenze civiche, migliorando la 

comunicazione efficace, la collaborazione, la risoluzione dei conflitti e la comprensione dei processi 

democratici. 

In conclusione, il teatro sociale ha il potenziale per plasmare e trasformare la società, stimolando 

la riflessione critica, promuovendo il dialogo pubblico, motivando l'azione politica e sviluppando 
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competenze civiche. I prossimi capitoli esploreranno ulteriormente il teatro sociale, approfondendo 

i suoi concetti, il contesto storico e il suo impatto educativo. Date le dimensioni di questa discussione, 

non possiamo coprire ogni aspetto in questa sede, ma iniziamo con una comprensione più 

approfondita del contesto storico del teatro sociale. 
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1. Teatro sociale - il suo concetto generale e il contesto storico 

 

Esistono varie interpretazioni su cosa sia veramente il teatro sociale e in quale contesto si sia 

evoluto. Generalmente il teatro sociale può essere definito come teatro che comprende vari approcci 

teatrali che coinvolgono attivamente il pubblico in questioni sociali. A differenza del teatro 

tradizionale, che può essere percepito come passivo, il teatro sociale mira a rompere le barriere, 

incoraggiando la partecipazione attiva del pubblico al processo teatrale e favorendo la riflessione. È  

un teatro basato sul corpo e sulle relazioni, ma lontano da approcci puramente terapeutici e senza 

fini esclusivamente estetici e artistici. È un teatro meno egocentrico, pronto a diventare uno 

strumento di azione sociale attraverso laboratori, workshop e spettacoli con un obiettivo di 

guarigione e di elevazione della qualità delle interazioni sociali. Helen Nicholson, nel suo libro 

Applied Drama: The Gift of Theatre, offre una sua suggestiva definizione, lo descrive come: un'arte 

che si manifesta in contesti non convenzionali, che si esprime nella comunità, nei dibattiti e nelle 

azioni politiche, e trova il suo spazio nell'ambito educativo e nell'apprendimento.1 Questa visione 

affonda le radici anche nel libro di Robert J. Landy e David Montgomery, Theatre for Change, 

Education, Social Action and Therapy, in cui viene riproposta la definizione fornita dal Center for 

Applied Theatre Research dell’Università di Manchester:  

 

Il teatro sociale abbraccia la pratica del teatro e del dramma in contesti non tradizionali e si distingue 

per il suo coinvolgimento attivo in ambiti di politica sociale e culturale, tra cui la salute pubblica, 

l'istruzione, il sistema di giustizia penale, l'interpretazione e lo sviluppo dei patrimoni storici. 2 

Definire un singolo evento o una data precisa in cui il teatro sociale è emerso risulta difficile; 

tuttavia, possiamo individuare che ha iniziato a prendere forma concretamente agli inizi degli anni 

novanta. Anche se la sua data di nascita è relativamente recente, il teatro sociale ha radici profonde 

 
1 Nicholson, Helen, Applied Drama: The Gift of Theatre, New York, Palgrave Macmillan, 2005, p. 3. 
2  Landy, Robert J., Montgomery, David T., Theatre for Change, Education, Social Action and Therapy, New York, 

Palgrave Macmillan, 2012, p. 131. 
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nella storia, risalendo ai movimenti teatrali politicamente impegnati del XX secolo. Si è evoluto 

parallelamente alle rivoluzioni politiche e ai movimenti sociali. Artisti teatrali e drammaturghi 

d'avanguardia come Konstantin Stanislavskij, Bertolt Brecht, Vsevolod  Mejerchol'd e Samuel 

Beckett, per nominare solo alcuni, hanno cercato di rompere con le convenzioni teatrali tradizionali, 

sperimentare nuove forme di espressione, cercando di portare un maggiore realismo e pensiero critico 

alle loro esibizioni. Questa ondata di rivoluzioni politiche e movimenti sociali hanno ulteriormente 

alimentato la crescita del teatro sociale.  

Il regista e praticante teatrale russo Konstantin Stanislavskij, ad esempio, ha introdotto il concetto 

di "metodo di recitazione", che mirava a conferire un accresciuto senso di realismo e autenticità 

emotiva alle rappresentazioni. Sotto la guida di Bertolt Brecht in Germania, il teatro politico assunse 

nuove dimensioni, incorporando elementi del teatro epico e incoraggiando il pensiero critico tra il 

pubblico. Uno dei movimenti teatrali più influenti nel contesto del teatro sociale è stato il teatro 

dell'assurdo, emerso a metà del XX secolo, introdotto da drammaturghi come Samuel Beckett, 

Eugène Ionesco, Harold Pinter e Jean Genet criticava indirettamente la condizione umana nella 

società moderna utilizzando scenari assurdi, illogici e surreali per sfidare le nozioni tradizionali della 

realtà ed esplorare temi di alienazione ed esistenzialismo. Sebbene non esplicitamente politiche, 

queste commedie criticavano indirettamente la condizione umana e l’assurdità dell’esistenza nel 

mondo moderno.3 

Negli anni Sessanta e Settanta, emerse un movimento cruciale nel mondo del teatro sociale grazie al 

teatro degli oppressi, concepito dal regista e attivista brasiliano Augusto Boal. La visione di Boal 

puntava a concedere potere alle comunità emarginate coinvolgendole direttamente nella creazione 

teatrale. Un esempio significativo di questo approccio è il teatro forum, dove lo spettatore diventa 

un “spett-attore”, interagendo con la performance per modificare l'esito della storia e generare 

soluzioni alternative ai problemi sociali e politici presentati. Le tecniche di Boal miravano a 

potenziare queste comunità emarginate, incoraggiandole a intraprendere azioni collettive. Il suo 

lavoro ha avuto un impatto profondo sulla pratica del teatro sociale in tutto il mondo.  

 
3 Schino, Mirella, La nascita della regia teatrale, Roma-Bari, Laterza, 2003, pp. 56.-98. 
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In quel periodo, il teatro sociale conobbe un'espansione significativa, influenzato dai movimenti per 

i diritti civili, i diritti delle donne e il movimento operaio. Questi movimenti erano caratterizzati da 

una ricerca di identità e da una distanza dal sistema organizzativo e dalla tradizione teatrale 

dominante. La concezione stessa della performance si allargò, spostando l'estetica teatrale nell'ambito 

sociale, culturale e politico. Emergono gruppi teatrali impegnati come il Living Theatre di Julian 

Beck e Judith Malina, noti per le loro rappresentazioni orientate al cambiamento sociale e politico. 

Il regista Jerzy Grotowski abbandonò completamente i confini del teatro tradizionale, portando i 

suoi attori nella foresta di Brzezinka, in Polonia, per creare forme teatrali alternative. Altri gruppi 

teatrali come l'Open Theatre e il Bread and Puppet Theatre, insieme a registi come Peter Brook ed 

Eugenio Barba, smontarono i canoni drammatici classici relativi a forma, spazio e testo, offrendo una 

prospettiva critica sulla politica e la cultura. Questi artisti si spinsero oltre il "centro" dell'istituzione 

teatrale, esplorando territori nuovi, sconfinando dal teatro tradizionale alla ricerca di autenticità 

espressiva, comunicazione diretta e linguaggi scenici altri.4 

La svolta decisiva per la nascita del teatro sociale è avvenuta negli anni novanta del XX secolo, quando 

molteplici esperienze segnano l’ingresso di soggetti portatori di disagio sulla scena della ricerca 

teatrale. Non solo della pratica laboratoriale a finalità terapeutica ma con al centro della scena le 

persone e le loro diversità.  Il non attore, ovvero l’attore estraneo alla scena professionale, in molti 

casi anche escluso dalla scena sociale o ai margini di essa, da oggetto d’indagine o risorsa rigenerativa 

diventa soggetto attivo di un teatro che, anziché proiettarsi nell’altro da sé, lo include nella scena, in 

nome dell’assenza di artificio e di sovrastrutture professionali. Attori e non attori convivono in 

cosiddette compagnie allargate e integrate. Il teatro non si limita più a spostarsi nei luoghi 

dell’esclusione, ad avvicinarsi alla vita degli altri, ma riconduce la vita sulla scena ospitando le 

differenze. 5 Uno degli esempi più emblematici di questo nuovo tipo di teatro è la Compagnia della 

Fortezza che nasce come progetto di Laboratorio Teatrale nella Casa di Reclusione di Volterra 

 
4 De Marinis, Marco, Il Nuovo Teatro 1947-1970, Milano, Bompiani, 1987, pp. 88 - 114. 
5 Fiaschini, Fabrizio, Per-formare il sociale. Tomo I: Controcampi. Estetiche e pratiche della performance negli spazi del 

sociale, Roma, Bulzoni, 2022, pp. 65 - 82. 
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nell’agosto del 1988, a cura di Carte Blanche e con la direzione di Armando Punzo. La Compagnia 

della Fortezza ha realizzato trentotto spettacoli in oltre trent’anni di attività ottenendo premi 

autorevoli a livello nazionale e internazionale, realizzando tournée grazie alla possibilità di uscire dal 

carcere con permessi lavorativi e avvicinandosi alla concreta realizzazione di un Teatro Stabile in 

carcere. La Compagnia ha iniziato ben presto a presentare i propri spettacoli anche fuori delle mura 

del carcere e nel corso degli anni era regolarmente ospitata ed invitata in vari teatri e festival italiani 

di rilevanza. Nel 2003 si è deciso di riconoscere l’attività teatrale nel carcere come attività lavorativa, 

permettendo agli attori della compagnia di andare in tournée secondo l’articolo 21 dell’Ordinamento 

Penitenziario, il quale prevede che i detenuti svolgono attività lavorativa all’esterno del carcere. 6  

Negli ultimi decenni, il teatro sociale è diventato sempre più riconosciuto come una forma d'arte 

legittima e potente. Negli anni Duemila assistiamo alla professionalizzazione e integrazione dei non 

attori in forma integrata e continuativa. Il teatro diventa un’opportunità concreta di espressione, di 

acquisizione delle tecniche e di professionalità, quando corrispondente a un processo formativo 

completo per i soggetti disagiati. Se i riformatori del passato avevano creduto di poter cogliere nei 

non attori, ossia nei gesti della vita quotidiana e del lavoro, il segreto da mettere a disposizione degli 

attori professionisti, per guidarli alla ricerca della sincerità e della credibilità, e se l’esplorazione 

dell’altro, nelle culture e nei territori senza teatro, aveva alimentato negli anni settanta la ricerca di 

una propria alterità e di una distanza dal sistema organizzativo e dal pensiero teatrale vigente, a 

partire degli anni novanta l’ingresso del non attore nella scena della ricerca non è più l’esito di una 

rottura ma un atto di rifondazione. Il teatro non eccede i suoi confini, ma li dilata per accogliere 

un’umanità più vasta e dimensioni non previste, più autentiche e reali dell’essere attore. 

     1.1. I luoghi del teatro sociale  

 

 
6 Sito ufficiale della Compagnia della Fortezza. http://www.compagniadellafortezza.org/new/storia/cera-una-volta/ 

(u.v. 3 agosto 2023). 

http://www.compagniadellafortezza.org/new/storia/cera-una-volta/
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Il teatro sociale si svolge in luoghi diversi: da prigioni, campi profughi e ospedali a scuole, 

orfanotrofi e case per anziani. I partecipanti sono residenti locali, disabili, giovani detenuti e molti 

altri gruppi spesso provenienti da comunità vulnerabili, svantaggiate ed emarginate. O anche con 

individui che hanno perso il contatto con un senso di gruppo, che sono sfollati interni ed esterni e 

senzatetto. Il teatro sociale si verifica spesso in luoghi e situazioni che non sono le normali circostanze 

del teatro, trasformando i "non interpreti" in performer. Però, il teatro sociale non è, o almeno non 

dovrebbe essere, limitato a portare le pratiche performative in spazi "non teatrali", come incontro di 

due insiemi distinti e non correlati: teatro e lavoro sociale. Bisogna pensare, piuttosto, all'interazione 

dinamica delle due pratiche, un'interazione che può cambiare entrambe le discipline. L'idea che il 

teatro sociale sia semplicemente una questione di portare il teatro in luoghi che non hanno teatro o 

dove il teatro è stato interrotto o distrutto deve essere contestata dall'argomentazione secondo cui la 

pratica del teatro sociale è un processo complesso di performance interdisciplinari. Deve essere inteso 

come un processo di incontro e non semplicemente come portare il teatro a persone e luoghi che sono 

senza teatro. Invece, creando un teatro di, da e con popoli messi a tacere, emarginati e oppressi.  

 

Qui riportiamo la suddivisione dei luoghi e delle forme che il teatro sociale può assumere 

formulata dal teorico e regista teatrale americano Richard Schechner nel 1993. 7 

 

1. Nella politica: Le Nazioni Unite e diverse ONG usano il teatro sociale in molte situazioni di 

crisi e post-crisi: per i soccorsi di emergenza, per ricostruire le capacità della comunità e per 

la democratizzazione. Molti gruppi formali e informali, appartenenti a comunità minoritarie, 

hanno potuto alzare la voce, essere ascoltati ed essere inclusi politicamente grazie al potere 

del teatro. 

2. In medicina: Laboratori di teatro, musica e arti visive si stanno svolgendo in molte cure 

psichiatriche, ospedali e case di cura. 

 
7 Schininà, Guglielmo, Here We Are - Social Theatre and Some Open Questions about Its Developments, in “Drama 

Review”, autunno 2004, The MIT Press, pp. 26 sg. 
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3. Nelle interazioni sociali quotidiane: I laboratori di teatro sociale sono attualmente in corso 

nelle scuole, nelle istituzioni e nelle strutture sanitarie. Ci sono molti interventi di 

performance in ambienti difficili come zone di guerra, insediamenti di rifugiati, campi 

profughi e baraccopoli violente. 

4. Nell'istruzione: Un numero crescente di università e scuole di assistenza sociale offre 

formazione specifica e specializzazione in teatro sociale. Il teatro sociale è una materia studiata 

in molti dipartimenti e scuole di teatro. Più in generale, il teatro è utilizzato come 

metodologia per educare le persone in una vasta gamma di materie. 

 

Ricapitolando, potremmo indicare quattro caratteristiche del teatro sociale per le quali esso si 

differenzia dalle altre forme di teatro, come il teatro commerciale o quello delle avanguardie:  

 

1. Lo scopo del teatro sociale non è il risultato estetico, ma il processo di costruzione di relazioni 

attraverso la comunicazione creativa. Il risultato estetico può essere un mezzo, ma non è il 

fine primario; 

2. Il teatro sociale non è incluso nella struttura socioeconomica del teatro tradizionale e 

commerciale; 

3. Il teatro sociale percepisce il teatro come un'attività, che può coinvolgere tutti, e non è 

un'attività privilegiata per i talentuosi, che sviluppano le loro capacità chiusi all’interno delle 

quattro mura del teatro. 

4. Infine, il fine ultimo del teatro sociale è potenziare le differenze e creare solidarietà, non 

purificarle e “normalizzarle”.  

 

Durante il mio lavoro sul campo, sono arrivato alla conclusione che il valore del teatro non 

risiede nella sua capacità di enfatizzare ciò che unisce gli esseri umani, ma piuttosto nel suo 
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potenziale di enfatizzare le loro differenze e di creare ponti tra di loro. Credo che il teatro 

debba lavorare ai limiti e ai confini e non al centro di quella che viene definita "umanità".8  

 

Le compagnie teatrali, gli artisti e gli attivisti mantengono il teatro sociale come una formidabile 

piattaforma per esporre e discutere varie tematiche, come la povertà, la disuguaglianza, la 

discriminazione di genere, i diritti dei migranti e numerose altre sfide sociali. Attraverso i decenni, il 

teatro sociale ha servito da mezzo per denunciare in modo eloquente le disuguaglianze sociali, le 

ingiustizie politiche e le violazioni dei diritti umani. 

In sintesi, il teatro sociale rappresenta un'arte vitale e coinvolgente che focalizza l'attenzione 

sul coinvolgimento attivo del pubblico nelle dinamiche sociali e politiche. Con radici storiche 

profonde e una costante evoluzione, il teatro sociale non smette di sfidare le norme teatrali 

tradizionali e di ergersi come una potente voce e strumento di cambiamento per le fasce più 

svantaggiate della società. La storia del teatro sociale è radicata nelle prime origini del teatro sociale, 

ma la sua forma moderna si è evoluta in risposta ai cambiamenti storici e sociali. Dal suo emergere 

accanto alle rivoluzioni politiche e agli esperimenti d'avanguardia fino al suo abbraccio della politica 

dell'identità, dell'attivismo globale e dell'intersezionalità, il teatro sociale si è continuamente adattato 

per affrontare questioni sociali urgenti e promuovere l'azione collettiva. Nell'era di cambiamenti in 

continua evoluzione nella società, il teatro sociale mantiene la sua rilevanza come uno strumento 

essenziale per sfidare le normative, accrescere la consapevolezza e promuovere l'empatia e la 

comprensione tra comunità diverse. Con l'ausilio della tecnologia e il fenomeno della 

globalizzazione, il teatro sociale ha esteso la sua portata e il suo impatto, consolidandosi come un 

potente veicolo per catalizzare cambiamenti sociali e per contribuire a un mondo più inclusivo e 

giusto. 

 
8  Ibidem, p. 17. 
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Il teatro ha sempre una funzione sociale, sia che la sua finalità apparente sia religiosa, artistica, 

educativa o meramente commerciale. La sua funzione sociale è quella di unire le persone in 

un'esperienza condivisa. Il pubblico fa parte del teatro tanto quanto lo sono il dramma, gli 

attori, i cantanti, i musicisti, i ballerini e un luogo in cui riunirsi e condividere la performance. 

Teatro e società sono saldamente sposati [...] Se vogliamo realizzare le nostre vite, siamo 

costretti a essere esseri sociali oltre che individui. Dobbiamo essere nati due volte: prima come 

individuo, poi come membro responsabile della società. 9 

  

 
9 Ibidem, p. 20. 
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2. Teatro e l’educazione 

 

Nel campo dell'istruzione, dove la ricerca della conoscenza e lo sviluppo completo degli studenti 

rivestono un ruolo fondamentale, il teatro si è guadagnato un riconoscimento significativo come 

strumento pedagogico di valore inestimabile. Il teatro, con la sua miscela unica di creatività, 

espressione e collaborazione, offre una serie di vantaggi che superano i tradizionali limiti dei libri di 

testo e delle lezioni frontali. Questo capitolo si propone di esaminare in profondità l'importanza 

dell'integrazione del teatro nei contesti educativi e di esplorare il modo in cui esso può contribuire 

alla crescita intellettuale, emotiva e sociale degli studenti. 

A distanza di oltre vent'anni dall'introduzione del teatro nell'ambito sociale, esso ha ottenuto un 

doppio riconoscimento: come strumento educativo e come pratica artistica continua. Si è 

chiaramente dimostrato che il valore del risultato artistico è strettamente correlato all'incremento 

dell'autostima, al miglioramento del benessere, alla consapevolezza di sé e delle proprie capacità da 

parte degli attori sociali. Ciò implica che l'obiettivo artistico, anche se prioritario, non deve mai 

scontrarsi con le ricche potenzialità pedagogiche e terapeutiche del teatro. 

Il teatro sociale non è solo un'arte di divertimento o di denuncia, ma rappresenta anche un potente 

strumento educativo. Attraverso il coinvolgimento attivo del pubblico e la rappresentazione di 

tematiche sociali, il teatro sociale può influenzare il pensiero critico, stimolare l'empatia e 

promuovere la coscienza sociale.  

In questo capitolo, esamineremo il potere educativo del teatro sociale e il suo impatto sulla 

formazione individuale. Abbiamo scelto di suddividere i benefici del teatro in diverse sezioni, tra cui: 

1. L'apprendimento esperienziale, 

2. Lo sviluppo del pensiero critico e della creatività, 

3. L'accrescimento dell'autostima e della consapevolezza di sé, 

4. L'incremento dell'empatia e dell'intelligenza emotiva, 

5. La promozione della collaborazione e il lavoro di squadra. 
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Ognuna di queste sezioni evidenzierà come il teatro sociale possa contribuire in modo significativo 

all'educazione e alla crescita delle persone in molteplici aspetti della loro vita. 

 

Il teatro è imprescindibilmente pedagogico, in quanto impegna tutti gli aspetti del 

funzionamento umano: mentale, corporeo, emotivo, comportamentale. Non può che essere 

così e/o non dovrebbe mai non esserlo. È nella sua primaria natura [...]. L’azione teatrale 

infatti impatta sulla persona, sulla sua condizione umana, sulla sua coscienza; raramente 

risulta ininfluente, lasciando la persona come prima di toccarlo, respirarlo e viverlo. 10 

 

2.1 Apprendimento esperienziale 

 

L'apprendimento esperienziale riveste un ruolo centrale nel teatro sociale, distinguendosi 

come una forma di istruzione altamente coinvolgente e profonda. L'esperienza teatrale interessa ogni 

aspetto del funzionamento umano, coinvolgendo il corpo, la mente, le emozioni e il comportamento. 

Come afferma Enrico Castellani, regista e fondatore di Babilonia Teatri, l'esperienza è un maestro 

perfetto che attraversa e cambia chi la vive: 

L’esperienza teatrale comporta il coinvolgimento pieno di tutti gli aspetti del funzionamento 

umano: corporeo, psicologico, cognitivo-linguistico, comportamentale, emotivo. Per questo 

è imprescindibilmente pedagogico e potenzialmente evolutivo, trasformativo, terapeutico. 

L'esperienza è l’unico vero maestro, il maestro perfetto, che sopraggiunge, ci attraversa, ci 

cambia. 11  

 
10  Bordignon, Pierangelo, Burbello, Gloria , Masotti, Stefano, Presotto, Carlo  (a cura di), Paradiso: diario di una 

ricerca teatrale e umana in Babilonia teatri, Padova, Libreriauniversitaria.it, 2019, p. 79. 
11Ibidem , p. 100. 
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In questo capitolo, esploreremo l'importanza dell'apprendimento esperienziale nel contesto 

del teatro sociale. Nel teatro sociale, il pubblico è invitato a partecipare attivamente 

all'esperienza. Ciò può avvenire attraverso diverse forme di coinvolgimento, come la 

partecipazione diretta alle performance, discussioni post-spettacolo o addirittura la creazione 

di spettacoli teatrali da parte della comunità stessa. Questo approccio è noto come 

"apprendimento esperienziale". 

L'apprendimento esperienziale nel teatro sociale consente alle persone di immergersi 

direttamente nelle questioni sociali affrontate nella performance. Identificandosi 

emotivamente con i personaggi o le situazioni rappresentate, il pubblico si trova esposto a 

diverse prospettive e sfide sociali. Questo coinvolgimento diretto può generare un profondo 

impatto emotivo, spingendo gli spettatori a riflettere sulle proprie opinioni e azioni in 

relazione a tali questioni. Il teatro sociale ha come obiettivo il cambiamento, che può variare 

dal semplice cambiamento di umore indotto da una commedia coinvolgente a una profonda 

trasformazione del pensiero ispirata da un dramma provocatorio. Questo obiettivo si allinea 

perfettamente con la missione educativa delle scuole, offrendo un'opportunità unica per il 

teatro sociale di contribuire ai programmi scolastici.  

La piattaforma dinamica del teatro incoraggia la partecipazione attiva e l'apprendimento 

esperienziale. Gli studenti, assumendo i ruoli dei personaggi, si impegnano in un'esplorazione 

empatica, analizzando motivazioni, emozioni e dilemmi da diverse prospettive. Questo 

coinvolgimento esperienziale favorisce una comprensione più profonda e il pensiero critico, 

consentendo agli studenti di cogliere concetti complessi di letteratura, storia e studi sociali 

con maggiore intuizione. Attraverso l'incarnazione fisica di figure storiche, personaggi 

letterari o principi scientifici, gli studenti non solo apprendono, ma creano connessioni 

significative con i contenuti. L'aula diventa un'arena dinamica in cui gli studenti possono 

impegnarsi attivamente con le conoscenze e le idee.  
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L'apprendimento esperienziale nel teatro stimola la curiosità e favorisce la creazione di 

connessioni tra argomenti altrimenti apparentemente sconnessi. Ad esempio, una lezione 

scientifica sul sistema solare può trasformarsi in un'esperienza interattiva in cui gli studenti 

diventano corpi celesti, dimostrando orbite e forze gravitazionali. Questo approccio consente 

agli studenti di acquisire una comprensione tangibile di principi scientifici astratti. 

Il teatro sociale si rivolge a diversi stili di apprendimento, accogliendo studenti visivi, uditivi 

e cinestetici. Gli studenti che hanno difficoltà ad esprimersi per iscritto trovano 

un'opportunità di migliorare le loro capacità comunicative e relazionali attraverso la 

rappresentazione drammatica. Inoltre, il coinvolgimento esperienziale promuove 

l'apprendimento interdisciplinare, collegando concetti che potrebbero sembrare distanti. 

In sintesi, il teatro sociale attraverso l'apprendimento esperienziale trasforma le aule in spazi 

di esplorazione e scoperta. Coinvolgendo gli studenti su più livelli - fisicamente, emotivamente e 

intellettualmente - il teatro offre una strada per una comprensione più profonda e la crescita 

personale. Attraverso il gioco di ruolo, la rappresentazione drammatica e l'esplorazione empatica, gli 

studenti non solo apprendono, ma vivono la conoscenza in modo tangibile e coinvolgente. 

 

2.2 Sviluppo del pensiero critico e della creatività 

 

Il teatro è un regno artistico che prospera sulla creatività e sulla capacità di pensare in modo 

indipendente. Attraverso attività come l'improvvisazione e la sceneggiatura, gli studenti sono 

incaricati di creare storie, personaggi e dialoghi partendo da zero. Questo stimola la loro 

immaginazione e rafforza la loro abilità nell'affrontare problemi con soluzioni innovative. 

All'interno del panorama educativo, coltivare la creatività e le abilità di risoluzione dei problemi è di 

vitale importanza per preparare gli studenti a prosperare in un mondo in costante cambiamento. Il 
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teatro, come mezzo dinamico che richiede creatività e pensiero rapido, gioca un ruolo cruciale 

nell'incoraggiare queste competenze vitali. 

Il teatro, in essenza, è un'arte della creazione. Dall'ideazione di personaggi alla costruzione di 

narrazioni, dalla progettazione scenografica ai movimenti coreografici, ogni aspetto richiede un alto 

grado di creatività. Gli studenti impegnati nel teatro sono incoraggiati a esplorare liberamente la 

propria immaginazione, generando nuove idee e soluzioni. Attraverso esercizi di improvvisazione, 

imparano a fidarsi del proprio istinto, a rispondere in modo adattivo alle situazioni inaspettate e a 

pensare creativamente sotto pressione. Coinvolgendosi in attività teatrali come la scrittura di 

sceneggiature e i giochi di ruolo, gli studenti sono sfidati a creare qualcosa di completamente nuovo 

da zero. Questo processo alimenta la loro capacità di affrontare problemi con innovazione. Proprio 

come un drammaturgo costruisce una trama, gli studenti imparano a costruire soluzioni coerenti e 

innovative alle sfide che affrontano, sia nei loro studi che nella vita quotidiana. 

Il teatro è un'arena in cui l'incertezza è abbracciata e la spontaneità è celebrata. Gli attori devono 

adattarsi a situazioni inaspettate, come battute dimenticate o malfunzionamenti scenici improvvisi. 

Questi momenti imprevedibili riflettono scenari reali in cui la risoluzione dei problemi è cruciale. 

Attraverso queste esperienze, gli studenti sviluppano la resilienza per affrontare gli imprevisti e la 

creatività per trovare soluzioni immediate.  

I progetti teatrali collaborativi richiedono una sinergia tra creatività e risoluzione dei problemi. La 

progettazione di scenografie, costumi e luci, ad esempio, richiede pensiero innovativo per realizzare 

la visione del regista superando le limitazioni pratiche. Gli studenti apprendono a bilanciare l'arte 

con la logistica, un'abilità che si traduce bene in campi al di fuori del teatro. Inoltre, il teatro 

incoraggia a abbracciare l'ambiguità e a esplorare diverse prospettive. Nell'analisi dei personaggi, gli 

studenti esplorano motivazioni, emozioni e azioni che potrebbero non riflettere le loro esperienze 

personali. Questa pratica di mettersi nei panni degli altri favorisce una mentalità aperta, consentendo 

agli studenti di affrontare le sfide da diverse angolazioni e ideare soluzioni globali.  

L'importanza del teatro nella promozione della creatività e della risoluzione dei problemi si estende 
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ben oltre il palcoscenico. Modella la mentalità degli studenti, spingendoli ad avvicinarsi 

all'apprendimento con curiosità e apertura mentale. Le competenze acquisite attraverso il teatro sono 

trasferibili a molte discipline che richiedono pensiero creativo, come letteratura, scienza e arti. 

Nel contesto dell'istruzione, coltivare la creatività e le abilità di problem solving è essenziale per 

preparare gli studenti a prosperare in un mondo in costante cambiamento. Il teatro è un mezzo 

potente per promuovere una cittadinanza responsabile e politica, creativa e critica, come alternativa 

all'omologazione, al dogmatismo e alla cultura dominante. Attraverso il coraggio di sfidare il pensiero 

unico e globalizzante, il teatro forma al pensiero critico, alla diversità, alla cooperazione e 

all'originalità. 

Il teatro, infatti, aiuta a percepire quel disagio e quell'insoddisfazione che possono essere preludio al 

cambiamento. Ci aiuta a modificare i nostri immaginari spesso dogmatici, imperfetti e parziali. 

L'educazione stessa è un processo di cambiamento, e il teatro ci aiuta a immaginare e intravedere le 

potenzialità. La creazione è un elemento costitutivo della libertà di ogni individuo. Ogni persona 

possiede una propria espressività naturale e una preziosa capacità creativa che la rende unica. La 

realizzazione di queste capacità dipende dalle opportunità offerte dall'ambiente, dalla società e dalle 

istituzioni educative. Purtroppo, spesso queste potenzialità espressive vengono represse ed inibite a 

causa dei condizionamenti sociali, dello status e del ruolo assunto nella società. Il teatro può essere 

un laboratorio in cui gli individui sono spinti a esplorare i mezzi espressivi di cui hanno bisogno e a 

utilizzare consapevolmente le facoltà comunicative del proprio corpo. L'educazione alla teatralità 

fornisce strumenti e linguaggi espressivi che facilitano la conquista della propria identità e la 

creazione di legami significativi con gli altri. 

In conclusione, l'integrazione del teatro nell'educazione è una via dinamica per coltivare la creatività 

e le capacità di pensiero critico. Attraverso l'esperienza teatrale, gli studenti acquisiscono le 

competenze per generare idee innovative, adattarsi alle sfide inaspettate e affrontare problemi con 

resilienza e ingegnosità. Queste competenze consentono loro di diventare pensatori agili, capaci di 

affrontare le complesse sfide del mondo in continua evoluzione. 
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2.3 Accrescimento dell’autostima e della consapevolezza di sé 

 

L'integrazione del teatro nell'ambito educativo offre una gamma diversificata di benefici, 

contribuendo in modo significativo allo sviluppo degli studenti. Uno dei principali vantaggi risiede 

nello sviluppo delle loro abilità comunicative, il che rappresenta un elemento fondamentale nella 

loro crescita e nel loro futuro successo. Attraverso varie attività teatrali, come la recitazione, 

l'improvvisazione e il parlare in pubblico, gli studenti perfezionano la loro capacità di esprimere idee 

e emozioni in modo chiaro, incisivo e coinvolgente. In particolare, il teatro richiede agli studenti di 

immergersi profondamente nei loro ruoli, memorizzando le battute e interiorizzando le emozioni dei 

personaggi. Questo processo non solo contribuisce a migliorare la loro competenza linguistica, ma 

potenzia anche la fluidità verbale, permettendo loro di comunicare in modo più efficace e eloquente. 

Di conseguenza, il teatro si configura come un laboratorio in cui gli studenti possono affinare le 

proprie abilità comunicative, acquisendo sicurezza e fiducia in se stessi. 

 

È importante notare che lo sviluppo delle competenze comunicative non è solamente di importanza 

accademica; queste abilità giocano un ruolo cruciale nella crescita personale e professionale degli 

studenti. Tuttavia, è fondamentale riconoscere che il cammino verso il perfezionamento delle abilità 

teatrali spesso comporta errori e sfide. Il teatro, con la sua enfasi sulla comunicazione, sull'espressione 

e sulla performance, emerge come uno strumento potentissimo per coltivare la resilienza e la capacità 

di affrontare il fallimento in modo costruttivo. Gli studenti imparano a celebrare il fallimento come 

parte integrante del processo di crescita e di apprendimento, comprendendo che le difficoltà sono 

occasioni per migliorare. 

Oltre all'aspetto comunicativo, il teatro aiuta gli studenti a superare una sfida comune: la paura del 

palcoscenico. Nel momento in cui si esibiscono di fronte al pubblico, gli studenti affrontano 

gradualmente le proprie paure, acquisendo la sicurezza necessaria per affrontare situazioni simili in 
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futuro. Questo aumento di fiducia non è limitato al solo contesto teatrale, ma si estende 

positivamente alle discussioni in classe, alle presentazioni e alle interazioni quotidiane. 

Il teatro promuove anche la pratica dell'ascolto attivo, l'empatia e la collaborazione. Gli attori devono 

ascoltare attentamente i loro colleghi, rispondendo in tempo reale a segnali e spunti che modellano 

la direzione delle scene. Questa pratica migliora la capacità degli studenti di essere completamente 

presenti nelle conversazioni, di prendere in considerazione i punti di vista degli altri e di rispondere 

in modo ponderato, promuovendo interazioni più ricche e significative.  

In aggiunta, la collaborazione è un elemento centrale del teatro e rafforza le competenze 

comunicative stimolando il lavoro di squadra efficace. Tuttavia, è importante notare che la 

collaborazione spesso comporta sfide e momenti di tensione, che possono essere considerati come 

momenti di fallimento. Gli studenti imparano a gestire questi conflitti in modo costruttivo, 

acquisendo una comprensione più profonda della dinamica dei gruppi e delle relazioni 

interpersonali. 

In sintesi, l'educazione teatrale fornisce un ambiente ideale per lo sviluppo delle abilità 

comunicative, la crescita della resilienza e la gestione della paura del palcoscenico. Queste competenze 

sono preziose nella vita quotidiana e nell'ambiente professionale, preparando gli studenti a 

prosperare in un mondo complesso e interconnesso. Il teatro diventa quindi un veicolo di crescita 

intellettuale, emotiva e sociale, offrendo agli studenti un'esperienza di apprendimento completa che 

va ben oltre le discipline accademiche tradizionali. 

 

2.4 Costruire empatia e intelligenza emotiva 

 

Il processo di incarnazione di personaggi diversi e l'esplorazione delle loro emozioni 

attraverso il teatro sono strumenti efficaci per coltivare l'empatia e l'intelligenza emotiva negli 
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studenti. Quando gli studenti si immergono nelle vite e nelle psicologie dei personaggi con 

background e prospettive diverse, acquisiscono una maggiore sensibilità verso le sfumature 

dell'esperienza umana. Questo sviluppo della consapevolezza delle emozioni e delle prospettive 

diverse favorisce la compassione e l'apertura mentale, preparando gli studenti a navigare in un mondo 

interconnesso con maggiore empatia.  

Nel contesto educativo, la promozione dell'intelligenza emotiva e dell'empatia è altrettanto cruciale 

quanto lo sviluppo delle abilità cognitive. L'empatia, ossia la capacità di comprendere e condividere 

i sentimenti degli altri, insieme all'intelligenza emotiva, che comprende la gestione delle proprie 

emozioni e delle relazioni interpersonali, sono fondamentali per la formazione di individui completi. 

Il teatro, con la sua profonda esplorazione delle emozioni umane, emerge come un potente strumento 

per coltivare queste qualità vitali negli studenti. Attraverso il teatro, gli studenti hanno l'opportunità 

unica di assumere le identità di personaggi provenienti da diverse esperienze di vita. Questa 

incarnazione di ruoli diversi permette loro di sperimentare una varietà di emozioni, background e 

punti di vista. Questo processo alimenta l'empatia, poiché gli studenti possono vedere il mondo 

attraverso gli occhi di un altro individuo, comprendendo le gioie, i dolori, le paure e le aspirazioni di 

questi personaggi. Ciò migliora la loro capacità di connettersi e comprendere le esperienze delle 

persone nella vita reale. 

La recitazione richiede agli studenti di esplorare e esprimere autenticamente le diverse emozioni. 

Questa esplorazione emotiva porta a una maggiore consapevolezza delle proprie emozioni e di quelle 

degli altri. Mentre gli studenti interpretano personaggi che sperimentano rabbia, amore, tristezza o 

gioia, sviluppano un vocabolario emotivo più ricco e una comprensione più profonda della 

complessità delle emozioni umane. Questa comprensione contribuisce all'intelligenza emotiva, 

consentendo agli studenti di percepire e gestire le proprie emozioni mentre rispondono 

empaticamente alle emozioni degli altri. Il teatro offre uno spazio sicuro in cui gli studenti possono 

esplorare ed elaborare le proprie emozioni. Spesso, mentre esplorano le esperienze dei personaggi, 

scoprono paralleli tra la loro vita e quella dei personaggi, il che facilita la scoperta di sé stessi. Questo 
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processo introspettivo aiuta gli studenti a riflettere sulle proprie emozioni, motivazioni e crescita 

personale, contribuendo a una maggiore intelligenza emotiva che li aiuta a gestire lo stress, 

comunicare efficacemente e prendere decisioni informate. 

L'empatia, che è la base dell'intelligenza sociale, va oltre il palco. Promuovendo l'empatia in classe, il 

teatro prepara gli studenti a interagire empaticamente con i loro coetanei, la famiglia e la comunità 

in generale. Imparano a valorizzare la diversità delle esperienze umane, a impegnarsi in conversazioni 

significative e a contribuire positivamente ai loro circoli sociali. 

In sintesi, l'esplorazione delle emozioni e delle prospettive attraverso il teatro emerge come 

un potente strumento per coltivare l'empatia e l'intelligenza emotiva negli studenti. Attraverso 

l'immersione nei personaggi, l'espressione emotiva e la collaborazione, gli studenti sviluppano la 

capacità di comprendere e connettersi con gli altri a un livello più profondo. Questo insieme di 

competenze arricchisce non solo la loro vita personale, ma li prepara anche ad affrontare le sfide di 

un mondo socialmente interconnesso con compassione ed immedesimazione. 

Come ha sottolineato il filosofo australiano Roman Krznaric, l'empatia è l’arte di mettersi nei panni 

di un’altra persona con fantasia, comprenderne i sentimenti e i punti di vista e usare tale 

comprensione per guidare le proprie azioni. 12 Se il teatro contribuisce effettivamente ad aumentare 

la nostra empatia e la nostra comprensione degli altri, questo sostiene l'importanza del teatro nella 

società. Storicamente, la dottrina aristotelica della catarsi e della purificazione ha sottolineato come 

il teatro ci permetta di immergerci in una finzione per liberarci dai sentimenti di terrore e pietà. Il 

teatro si basa sulla relazione e diventa arte quando trasforma le emozioni attraverso il linguaggio 

quotidiano. L'emozione stessa, definita come e-movēre, è la spinta per spostarsi da una condizione a 

un'altra per presentare una nuova rappresentazione della realtà. 

Entrare nell'anima di un altro non può fare a meno di insegnare apertura, empatia e 

completezza. Riunisce il respiro con il corpo, la voce e le emozioni. Mette alla prova 

 
12 Krznaric, Roman, Empathy: Why It Matters, and How to Get It, London, Random House, 2014, p. 45. 



22 
 

l'intelletto e il pensiero critico. Sviluppa valori e promuove l'accettazione di opinioni diverse. 

Lavoro duramente per creare un ambiente confortevole nella mia classe in cui gli studenti si 

sentano al sicuro e rispettati. Li guido a proteggersi e motivarsi reciprocamente in modo che 

possano fidarsi dei loro istinti, valorizzare le loro intuizioni e celebrare la loro umanità. 

Queste idee e valori hanno plasmato tutto il mio insegnamento negli ultimi venticinque anni. 

Ho sempre sentito che allenando attori, in realtà stavo formando esseri umani nel loro 

percorso verso la completezza.13 

 

2.5 Promuovere la collaborazione e il lavoro di squadra 

 

Il teatro è una forma d'arte collaborativa che richiede cooperazione e coordinamento tra 

attori, registi, designer e membri della troupe. Questa collaborazione è fondamentale per il successo 

di una produzione teatrale e offre agli studenti preziose opportunità di apprendimento. Quando gli 

studenti partecipano a una produzione teatrale, imparano il valore del lavoro di squadra, della 

comunicazione efficace e della responsabilità condivisa. Ogni membro della troupe contribuisce in 

modo unico al successo complessivo della performance, e questa esperienza coltiva una comprensione 

profonda delle dinamiche del lavoro di gruppo, che si riflette nel mondo reale. Questo prepara gli 

studenti per future collaborazioni professionali e personali, dove la capacità di collaborare 

efficacemente è essenziale per il successo. 

Nel campo dell’istruzione, preparare gli studenti al successo va oltre il raggiungimento di risultati 

individuali; implica anche promuovere la capacità di collaborare efficacemente all'interno di un 

team. Nel mondo moderno, la cooperazione e la sinergia sono fondamentali, rendendo la 

collaborazione e il lavoro di squadra competenze indispensabili. Il teatro, con la sua natura 

 
13 Homan, Sidney (a cura di), Why The Theatre, In Personal Essays, College Teachers, Actors, Directors, and 

Playwrights Tell Why the Theatre Is So Vital to Them, New York, Routledge, 2021, p. 118. 
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intrinsecamente collaborativa, offre un ambiente ideale per coltivare queste abilità nei contesti 

educativi. Nel teatro le produzioni prendono vita grazie agli sforzi congiunti di attori, registi, 

designer, tecnici e altri membri della troupe. Quando gli studenti partecipano attivamente a attività 

teatrali, entrano in un microcosmo in cui ogni ruolo è fondamentale per il successo dell'insieme. 

Questa esperienza diretta di interdipendenza incoraggia gli studenti a riconoscere il valore della 

cooperazione e della responsabilità condivisa. 

Attraverso progetti collaborativi, come la produzione di un'opera teatrale o la creazione di una 

performance, gli studenti imparano l'arte della negoziazione e del compromesso. Devono fondere 

idee e prospettive diverse, risolvere i conflitti e trovare un terreno comune. Questa pratica non solo 

coltiva il lavoro di squadra efficace, ma fornisce anche agli studenti le capacità comunicative 

necessarie per gestire punti di vista diversi, un'abilità inestimabile in contesti accademici, 

professionali e personali. 

Il teatro richiede un ascolto attivo e reattività da parte degli attori, che devono essere attenti ai segnali 

dei loro colleghi interpreti e adattare le loro azioni in tempo reale. Questa maggiore consapevolezza 

delle azioni degli altri si traduce in migliori capacità interpersonali, poiché gli studenti imparano a 

leggere i segnali non verbali, a rispettare i confini personali e a impegnarsi in modo più efficace nelle 

conversazioni. Per di più, la natura collaborativa del teatro richiede una comunicazione chiara. Dalla 

creazione dei programmi delle prove alle istruzioni per la messa in scena, ogni aspetto di una 

produzione si basa su una comunicazione efficace tra i membri del team. Gli studenti imparano ad 

articolare chiaramente le proprie idee, a fornire feedback costruttivi e a chiedere chiarimenti quando 

necessario. Questa pratica comunicativa promuove una cultura di apertura e trasparenza che si 

traduce in migliori capacità comunicative nella vita di tutti i giorni. 

Le dinamiche di gruppo nel teatro riflettono le dinamiche del mondo reale, offrendo agli studenti 

preziosi spunti sulla leadership e sulla collaborazione. Quando gli studenti partecipano a una 

produzione teatrale, sperimentano la leadership attraverso registi e mentori, imparando a seguire le 
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indicazioni e a contribuire a una visione più ampia. Allo stesso tempo, possono assumere essi stessi 

ruoli di leadership, scoprendo l’arte di guidare una squadra verso un obiettivo comune. 

Il processo collaborativo nel teatro insegna anche un senso di responsabilità. Gli studenti si rendono 

conto che le loro azioni e i loro contributi influiscono non solo sulla loro performance personale, ma 

anche sui risultati collettivi. Questo senso di responsabilità è trasferibile a progetti di gruppo in 

contesti accademici e, successivamente, a progetti collaborativi nelle loro carriere professionali. 

In conclusione, l'accento del teatro sulla collaborazione e il lavoro di squadra lo rende uno 

strumento eccezionale per promuovere queste abilità nei contesti educativi. Immergendo gli studenti 

in un mondo in cui gli sforzi individuali contribuiscono a un insieme più ampio, il teatro li prepara 

alle esigenze di collaborazione del mondo moderno. Attraverso progetti collaborativi, 

comunicazione efficace e responsabilità condivisa, gli studenti apprendono il valore del lavoro di 

squadra e sviluppano competenze cruciali per il successo sia nel loro percorso accademico che 

professionale. 

Come afferma l’attrice inglese Joanne Howarth,  

Il teatro può allungare i fili della comunicazione attraverso l’esperienza di generazioni, 

imparando gli uni dagli altri nel tempo. Il teatro utilizza l’empatia, il mito, il rituale e 

l’ascolto, il funzionamento del corpo, il battito dei cuori e l’individualità di ognuno nella 

stanza per portarci in un viaggio condiviso. Ho visto una folla di sconosciuti respirare, ridere, 

sbadigliare, discutere e talvolta persino pregare insieme durante le migliori esperienze teatrali. 

Non da soli davanti a uno schermo, ma insieme. Questo deve essere salutare.14  

  

 
14 Ibidem, p. 105. 
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3. Le lacune del curriculum  

 

Il teatro nelle scuole è ancora spesso trascurato nonostante i suoi molteplici benefici. Anche 

se negli Stati Uniti si è fatto un passo avanti con la certificazione per l'insegnamento del teatro in 

alcuni stati come New York, la visione del teatro come una materia secondaria persiste in tutto il 

mondo. 15 Moltissime scuole non offrono programmi teatrali, e persino quelle che lo fanno spesso 

non gli attribuiscono lo stesso valore dei programmi sportivi o delle preparazioni agli esami. 

Tuttavia, l'educazione teatrale è essenziale per lo sviluppo degli studenti, poiché promuove la 

creatività, il pensiero critico, l'empatia e le abilità di comunicazione. Questi sono aspetti 

fondamentali della crescita personale e intellettuale degli studenti. Perché, nonostante questi 

benefici, il teatro sia ancora trascurato nelle scuole? 

Uno dei principali ostacoli è il budget limitato. Le scuole spesso devono fare i conti con risorse 

finanziarie limitate, il che porta a tagli nell'educazione artistica, compresi i programmi teatrali. Le 

materie considerate fondamentali per i test standardizzati, come matematica e scienze, spesso 

ricevono la maggior parte delle risorse, a discapito delle discipline artistiche. Inoltre, il teatro è 

talvolta visto come una materia secondaria o di "fronzolo" che non ha un impatto diretto sui punteggi 

dei test o sulle ammissioni al college. Questa percezione limita il suo riconoscimento e il suo sostegno 

nelle scuole. Tuttavia, il teatro offre competenze trasferibili di valore inestimabile, come la fiducia in 

se stessi e le abilità di comunicazione. Le squadre sportive e i programmi di preparazione agli esami 

spesso ricevono più attenzione e risorse a causa della loro competitività percepita e della loro 

correlazione con il successo accademico. Questo spesso relega i programmi teatrali in secondo piano. 

Per affrontare questo problema, è necessario un cambiamento di mentalità. Le istituzioni educative 

dovrebbero riconoscere il teatro come un componente essenziale dell'educazione olistica e garantire 

 
15 Landy, Robert J., Montgomery, David T., op.cit., p. 12. 



26 
 

risorse adeguate. Inoltre, l'integrazione del teatro nel curriculum può dimostrare la sua rilevanza in 

vari contesti. È essenziale rivalutare le priorità educative e garantire che il teatro abbia il 

riconoscimento e il sostegno che merita. 

La specificità del teatro sociale consiste nell’insieme delle sue funzioni (educative, artistiche, 

ricreative, professionalizzanti), non separabili né alternative le une alle altre. La possibilità 

dell’individuo svantaggiato di partecipare al processo creativo, trasformando la sua condizione per 

riconoscersi nelle nuove competenze tecniche e nelle ulteriori possibilità espressive acquisite per via 

teatrale; e, reciprocamente, la possibilità del teatro di mettersi in gioco a sua volta, uscendo da stilemi 

e convenzioni, per saldarsi a dati imprescindibili di realtà e rigenerare il proprio senso a contatto con 

originali e autentiche necessità. Mettere al centro il tema dell’opportunità di espressione consente, 

da questo punto di vista, di considerare il vasto e diversificato territorio del teatro sociale come luogo 

in cui formazione, integrazione ed elaborazione artistica convivono attivamente anziché appartenere 

ad ambiti e mondi separati. Qualsiasi educazione che non aiuti, incoraggi e stimoli lo studente ad 

acquisire una passione per la conoscenza non può essere veramente chiamata educazione. 

 

Il teatro, come l’educazione, ambisce a tener viva la complessità e può farlo solo tenendo vivo 

il raffronto con le urgenze civili e sociali della contemporaneità. Diventa così un teatro 

necessario per questa sua capacità di essere reale, di farci guardare in faccia la realtà delle zone 

d’ombra, ma allo stesso tempo di farci immaginare, desiderare o reinventare mondi in cui 

vogliamo vivere o non vogliamo più vivere 16 

 

 

 
16 Gobbi, Laura, Zanetti, Federica (a cura di), Teatri Re-Esistenti. Confronti su teatro e cittadinanze, Corazzano, 

Titivillus, 2011, p. 31. 
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Conclusione 

 

Nel panorama in continua evoluzione dell'istruzione, l'incorporazione del teatro come 

strumento pedagogico testimonia il profondo impatto che l'apprendimento creativo ed esperienziale 

può avere sulla crescita intellettuale, emotiva e sociale degli studenti. Il teatro, con la sua capacità 

unica di coinvolgere mente, corpo e cuore contemporaneamente, emerge come una forza 

trasformatrice che va oltre i libri di testo e le conferenze. Attraverso le sue diverse offerte, il teatro 

fornisce agli studenti un ricco bagaglio di competenze e qualità cruciali per il successo nel mondo 

interconnesso di oggi. 

Dal miglioramento dell'apprendimento attraverso l'impegno esperienziale alla promozione 

dell'autoespressione e delle capacità comunicative, il teatro apre agli studenti strade per approfondire 

i loro studi, affinando al contempo la loro capacità di articolare idee con chiarezza e sicurezza. 

Attraverso l'esplorazione di emozioni e prospettive, il teatro coltiva l'empatia e l'intelligenza emotiva, 

coltivando la capacità degli studenti di connettersi con gli altri a un livello profondo. Promuovendo 

la collaborazione e il lavoro di squadra, il teatro fornisce agli studenti gli strumenti per navigare tra 

diverse dinamiche, comunicare in modo efficace e contribuire in modo prezioso agli sforzi collettivi. 

Forse la cosa più importante è che il teatro offre agli studenti una piattaforma per superare la paura 

del palcoscenico e costruire una incrollabile sicurezza di sé. Questo viaggio dall’ansia alla fiducia 

rispecchia il viaggio educativo più ampio, dove le sfide si trasformano in trampolini di lancio per la 

crescita. Il teatro consente agli studenti di abbracciare la vulnerabilità, uscire dalle loro zone di 

comfort e realizzare il loro vero potenziale: una potente lezione che si estende ben oltre il regno del 

palcoscenico. 

Mentre cala il sipario sull'esplorazione del significato del teatro nell'educazione, è evidente che la sua 

influenza va oltre il contenuto didattico; modella il carattere. Le competenze acquisite attraverso il 

teatro – pensiero critico, comunicazione efficace, empatia, creatività, collaborazione e fiducia – 

gettano le basi per individui a tutto tondo pronti a navigare in un mondo complesso e interconnesso. 

Gli educatori che riconoscono e sfruttano il potere trasformativo del teatro forniscono ai propri 
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studenti un’esperienza di apprendimento arricchita che trascende i confini dell’istruzione 

convenzionale. Attraverso il teatro, gli studenti non solo imparano a conoscere il mondo, ma 

imparano anche a interagire con esso, plasmando la loro crescita personale e il futuro panorama in 

cui abiteranno. 
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